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neuere Kunst giebt es, seit etwa zwei 
Jahrzehnten, manche bedeutende Per- 
sönlichkeit. Früher begegnete man dem 


lich kunstfremdenVerwaltungsbeamten öfter alsdem 
nach bestimmten Zielen aufbauenden Organisator; 
erst die zur Herrschaft drängenden Bildungskräfte 
der neuen Kunst haben darin Wandel geschaffen. 
Indem sich die neue Malerei und Bildhauerei unter 
heftigen Meinungskämpfen einen Platz in den 
Museen eroberten, zwangen sie die Museumsleiter 
zu einer wohlthätigen Parteinahme, zu einem frucht- 
baren Heraustreten aus dem indifferenten Bureau- 
kratismus; oder es rief die neue Lage der Dinge 
neue Männer herbei, die den Gefahren des Kunst- 
kampfes gewachsen waren, ja, die das Zeug hatten 
dem neuen Wollen Vorkämpfer zu werden. Die 
Macht des Echten hat es erreicht, dass sich eine 
neue Ubereinkunft in der Einschätzung von Kunst- 
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werken gebildet hat, dass sich die Empfindungen 
für Qualität verfeinert haben, dass die Ziele höher 
genommen worden sind und dass „ein neuer Typ 
des Galerieleiters“ entstanden ist. 

Alfred Lichtwark gehört diesem neuen Typ 
in einer besonders prägnanten Weise an. Was 
ging doch vor dreissig Jahren noch die im Reiche 
Lebenden die Arbeit eines Hamburger Galerieleiters 
an! Lichtwarks Name aber hat, seit zwei Jahr- 
zehnten schon, in allen Teilen Deutschlands einen 
gewichtigen Klang. Diese Wirkung ist erzielt wor- 
den, weil dieser Museumsleiter sein Amt nicht wie 
ein Stadtbeamter aufgefasst hat, sondern wie ein 
der ganzen deutschen Kunst Verantwortlicher, weil 
seine Museumsarbeit ihm nichts ist als das im 
höheren Sinne zufällige Bethätigungsfeld eines um- 
fassenden Willens zu edler Kunstkultur. Nach- 
drticklicher noch als die meisten seiner willensver- 
wandten Kollegen, hat Lichtwark das Eine so 
gethan als wäre es das Ganze, hat er die lokale 


Aufgabe wie eine national-deut- 
sche Angelegenheit behandelt. 
Er ist eine Persönlichkeit, woran 
der alternde Goethe seine Freude 
gehabt hätte; er wirkt wie eine 
Gestalt aus Wilhelm Meisters 
Wanderjahren. Dieses ist das 
Goethische: seine Art, in eine 
beschränkte und sich beschrän- 
kende Thätigkeit die Idee des 
Ganzen zu legen und diese überall 
durchschimmern zu lassen; man- 
nigfaltige Interessen und Thätig- 
keiten auf dasselbe Lebenszen- 
trum immer zu beziehen. Licht- 
wark ist in solchem Streben den 
modernen Deutschen ein Ma- 
gister geworden. Ein Magister 
künstlerischer Lebenskultur. 
Doch wirkt diese Persönlichkeit, 
in ihrer hanseatisch weltmän- 
nischen Haltung zugleich wie 
ein energisches Ministertempera- 
ment. Denn der Organisator, 
man kann sagen: der Neuschöp- 
fer der Hamburger Kunsthalle 
ist ein Mann, in dem Wille 
zur That und Opportunitäts- 
gefühl, Rücksichtslosigkeit und 
Konzilianz, ursprüngliche Kraft 
und Bedürfnis nach guten Formen sich die Wage 
halten. Er ist ein Erzieher der Nation gewor- 
den, weil er sich mit Leidenschaft selbst er- 
zogen hat; er hat Erfolg nach aussen gehabt, weil 
er ihn nach innen hatte. Der Wille zu seiner sehr 
umfassenden Arbeit ist ein Wille zu sich selbst. 
Dieses ist ja der Kunstgriff Gottes, dass das bedeu- 
tend Objektive nur entsteht, wenn sich das Subjekt 
in bedeutender Weise mit sich selbst beschäftigt. 
Darum hat Lichtwark seine Zeit zu kultivieren ge- 
wusst, als er sich selbst zu kultivieren strebte; darum 
ist der Mann sein Werk und das Werk ist der 
Mann. 

Es spricht aus dem fünfundzwanzigjährigen 
Wirken dieses weltmännischen Lehrertemperaments 
ein starkes Ethos. Betrachtet man das Ganze dieser 
Lebensarbeit, so sieht man einen Kunsthistoriker 
sich zum hingebenden Zögling der neuen Kunst- 
gedanken machen, sich mit Böcklin und Liebermann, 
mit dem Impressionismus, dem neuen Kunstgewerbe 
und den Problemen der Architektur auseinander- 
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setzen und in kurzen, schlagen- 
den Büchern von den erlebten 
Erkenntnissen Rechenschaft ge- 
ben — in Büchern, die seiner- 
zeit der neuen Generation zu 
Handbiichern eines neuen Zeit- 
willens geworden sind; man 
sieht den neu berufenen Leiter 
der Kunsthalle sich in die noch 
ganz dunkeln Gebiete der ham- 
burgischen Kunst vertiefen und 
mit ungeahnten Ergebnissen, als 
ein Bereicherer der nationalen 
Kunstforschung überhaupt, wie- 
der zum Vorschein kommen; 
man sieht die bei der Übernahme 
noch ganz physiognomielose 
Galerie mehr und mehr zu einem 
Mittelpunkt lebendiger Stadt- 
interessen werden und hört den 
Museumsleiter bei jeder allge- 
mein interessierenden Frage der 
Stadtentwickelung und der 
nationalen ästhetischen Kultur 
das Wort nehmen, unermüdlich 
propagierend, die Dinge auf ihr 
Wesentliches zurück führend und 
=== zugleich die Stellung eines Ver- 
waltungsbeamten erweiternd 
und mit neuer Autorität um- 
kleidend. In demselben Maasse wie die ältere 
Hamburger Malerei sich in der Kunsthalle deut- 
lich darzustellen beginnt, sieht man auch eine 
Sammlung moderner Kunst entstehen, einzig in 
ihrer Art, so dass sich das Lokale allerorts im 
national Deutschen spiegelt und die Zusammen- 
hänge vom Auge intuitiv begriffen werden; man 
beobachtet, wie sich Lichtwark mit den besten 
lebenden Künstlern unmittelbar in Verbindung setzt, 
Aufträge erteilt und eine bis jetzt noch einzig ge- 
artete Abteilung von Bildern aus dem Hamburger 
Leben schafft, kurz, wie er sein Museum in unend- 
lich mühevoller Arbeit und mit äusserster Diplo- 
matengeduld zu einem geliebten Besitz der Stadt 
macht und zugleich zu etwas, das im ganzen Reich 
vorbildlich und als eine nationale Angelegenheit 
empfunden wird. Alles in allem: man sieht eine 
Persönlichkeit untrennbar mit ihrem Werk ver- 
wachsen, aus allen Erlebnissen und Erfahrungen 
Nutzen ziehen, sieht sie experimentieren und pro- 
bieren, lehren und handeln, Anregung und Erregung 
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verbreiten und, bei einem mannigfaltigen Thun, eine 
edle Harmonie in sein Leben bringen. 

Dieses alles hat Lichtwark nicht eigentlich 
naiv gethan, sondern mehr als ein Zögling der 
Idee. Dieses eben ist das Magisterhafte seines 
Wesens. Wer wollte die Idee nicht loben, die 
solches Resultat zustande gebracht hat! Dass die 
notwendig zurProgrammatik führende Idee daneben 
ihre Gefahren hat, braucht keineswegs übersehen 
zu werden. Die Gefahr in diesem Falle ist, dass 
das instinktive Qualitätsgefühl für Kunst zuweilen 
unter die Diktatur von Theorien gerät. Das ıst 
typisch deutsch. Selbst die Tendenzlosigkeit wird 
vom Deutschen noch mit einer gewissen Tendenz 
geübt; ganz ohne Gedanken kann der Deutsche 
vor Werken der bildenden Kunst nicht stehen. So 
erscheint denn auch in Lichtwarks Organisations- 
arbeit die Unterscheidungskraft für Qualität mit- 
unter von der Idee getrübt. Zuweilen zeigt sich 
eine Neigung zum Heimatskünstlerischen. Gerade 
in diesem Punkte aber berührt Lichtwark sich mit 
manchem seiner Genossen, die ebenso wie er als 
Museumsleiter eine umfangreichere Kulturmission 
zu erfüllen suchen und die es ohne das Rüstzeug der 
Idee nicht können. Sie alle übertrifft Lichtwark 
aber an Fülle und Aktivität, man möchte sagen an 
Regierungsfähigkeit. Die günstige 
Situation in einer freien Stadt kommt, 
hinzu der Persönlichkeit Souveränität 
zu geben. Eine Souveränität, die 
nur im Reich voll gewürdigt werden 
kann. Ebenso wie auch nur aus der 
Distanz recht gesehen werden kann, 
dass die Hamburger Kunsthalle, dank 
Lichtwark, Züge einer nationalen 
Galerie aufweist. 
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Als Lichtwark die Leitung der 
Kunsthalle übernahm, fand er eine 
Zufallssammlung internationalen Ge- 
präges vor, in einem spätklassizi- 
stischen Ziegelbau, dem es nicht 
an feineren architektonischen Reizen 
fehlt. Gleichzeitig ungefähr mit dem 
neuen Direktor kam die umfang- 
reiche Sammlung englischer und 
teilweise auch französischer Bilder 
zur Aufstellung, die der in London 
lebende Hamburger Kaufmann Schwa- 
be der Kunsthalle seiner Vaterstadt 


geschenkt hatte. Diese Sammlung war aller- 
dings eine Vermehrung aber nicht eben eine Be- 
reicherung der Galerie, so dass Lichtwark vor einem 
Material stand, aus dem nichts zu machen war. 
Um so weniger, als die lokale Note noch ganz 
fehlte. Man muss sich diesen Zustand vor Augen 
halten, um zu ermessen, was dem neuen Mann zu 
thun blieb. Da ein Stadtmuseum wie die Kunst- 
halle zugleich eine Galerie alter und neuer Kunst 
sein soll, so hat sich Lichtwark, um mit dem An- 
fang zu beginnen, zuerst mit der Kunst Hamburgs, 
seiner Vaterstadt, gründlich beschäftigt. Das Glück, 
das allen zugethan ist, die in einer guten Sache uner- 
müdlich sind, ist ihm dabei überraschend zu Hilfe 
gekommen. Es ist ihm gelungen zwei wichtige Früh- 
meister aus der hanseatischen Epoche Hamburgs zu 
entdecken und ihre Hauptwerke der Galerie ein- 
zuverleiben. Es lohnt sich, die beiden Bücher Licht- 
warks über Meister Bertram, der von 1367—1415 
in Hamburg thätig war, und über Meister Francke, 
der Bertrams Nachfolger war, im besonderen nach- 
zulesen. Die Geschichte der Bilderentdeckungen liest 
sich in diesen Büchern streckenweis wie ein Roman. 
Beide Meister haben nicht nur Bedeutung für die Ent- 
wickelung der Hamburger Kunst, sondern sie sind 
wichtig auch geworden für dieKunstforschung über- 
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haupt, denn Bertram, zum Beispiel, gehört zu den 
allerältesten deutschen Tafelmalern, die wir bis jetzt 
kennen. Die beiden Säle, worin diese Werke hanse- 
atischer Gotik untergebracht sind, machen einen aus- 
gezeichneten Eindruck. Man sieht die hanseatische 
Kunst gewissermassen in einer Urzelle. Vor den 
Werken Bertrams — einer Reihe von Altarbildern 
und einem grossen holzgeschnitzten Altar mit vielen 
charakteristischen Figuren— lernt man einen Meister 
inniger und tiefer Psychologie kennen, einen Bild- 
schnitzer, der aus den Gestalten seiner Zeit eine 
frappante, alttestamentarisch mystische Charakteri- 
stik herauszuholen und der in das unendliche Vie- 
lerlei seines Altarwerks einen wohlthätigen archi- 
tektonischen Rhythmus zu bringen wusste. Und 
wir erblicken einen Maler, dessen an kunstbeseelten 
Gegenständlichkeiten reiche Farbentafeln im edlen 
Glanz einer konventionell gegebenen, aber mit 
Persönlichkeit lebendig erfüllten Goldgrundkolori- 
stik strahlen. Wir sehen in der unbeholfenen 
Grazie der Gestaltung ein mehr beschauliches als 
dramatisches Temperament; aber es wird von der 
Zeit und ihren Aufgaben so ins Monumentale ge- 


reckt, dass man vor einigen Bildschnitzereien an 
die Skulpturen des Reimser Doms denkt. Dieser 
von Lichtwark mit Recht liebevoll gehegter Meister 
wirkte in solcher Zeitenferne, dass man gar nichts 
von den Traditionen seiner Kunst weiss. Die Lö- 
sung dieser Frage würde der gesamten Kunstfor- 
schung wertvoll sein. 

Dunkel ist auch die genauere Herkunft Meister 
Franckes, der um 1424 in Hamburg malte. Dem 
nur ästhetisch Betrachtenden scheint ein Zusammen- 
hang mit den Kölner Meistern unabweisbar. Be- 
sonders vor dem sehr schönen „Schmerzensmann“ 
denkt man an die alten Kölner Meister. Es ist in 
diesem Bild dieselbe fast rokokohafte Artistik; und 
es ist auch die gotische Hochkultur zu spüren, 
wie sie sich in den gleichzeitigen Bildern der van 
Eyck ausspricht. Bertram gegenüber wirkt Meister 
Francke fast raffiniert. Wir erkennen einen geist- 
reichen, beinah überkultivierten Künstler, dessen 
Bilder in ihrem Beieinander etwas ausgesprochen 
Kostbares haben, etwas klangvoll Dekoratives. Die 
Dramatik dieser Kunst ist auf ihre Wirkungen 
formal berechnet, sie ist nicht so innerlich wie bei 
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Meister Bertram, aber sie ist schlagender. 
In der „Kreuzschleppung“, die wir abbil- 
den, ist eine fast schon momentane Lebens- 
fülle, Ше Gebärde erscheint ornamental 
übertrieben im Sinne der Japaner. Der ger- 
manischen Innerlichkeit Bertrams gegenüber 
steht das formale, fast möchte man sagen 
das romanische Element stark im Vorder- 
grund. Der Moderne hat die Empfindung 
vor einem Geistesverwandten zu stehen. 

Die Zeit, wo diese beiden Meister wirk- 
ten neben anderen Meistern, deren 
Namen man weiss, von denen man aber 
nicht die Werke kennt, — muss in Ham- 
burg ein Höhepunkt hanseatischer Kunst- 
thätigkeit gewesen sein. Hat doch Wilhelm 
Bode geradezu behauptet, Hamburg sei da- 
mals der Hauptsitz der deutschen Malerei 
gewesen. Einen zweiten Höhepunkt hat 
Hamburg dann am Anfang des neunzehnten 
Jahrhunderts erlebt. Zwischen beiden Zeit- 
punkten sind die Jahrhunderte keineswegs 
inhaltslos gewesen und es findet der Freund 
der hamburgischen Geschichte die Ent- 
wickelung von Epoche zu Epoche an der 
Hand interessanter Bildwerke auch lehrreich 
genug in der Kunsthalle illustriert. Über 
die Grenzen eines lokalen Interesses geht 
aber das, was die Kunsthalle an Bildern 
des sechzehnten, siebenzehnten und acht- 
zehnten Jahrhunderts besitzt, kaum hinaus. 
sieht eine an Cranach erinnernde feine ,,Lucrezia 
von Franz Tymmermann, gute Fleischstilleben des 
von holländischer Kunst erzogenen Jurian Jocobs 
(1630—1664), viele verschiedenen holländischen 
Meistern virtuos aber ziemlich äusserlich nachemp- 
fundene Bilder von Matthias Scheitz (1640— 1700) 
und manches andere gute Schulbild aus dieser Zeit des 
holländischen Einflusses. Die Epoche der franzú- 
sischen Barockbecinflussung repräsentiert dann vor 
allem ein kultivierter Oberflächenmaler wie Balthasar 
Denner (1685—1749) mit pastellartig weichen 
Bildnissen und Stilleben; und die Bürgerkunst des 
neunzehnten Jahrhunderts kündigt sich schon an in 
Bildnissen von Jens Juel (1745 — 1802), von J. J. 
Tischbein (1725— 1791), von J. H. W. Tischbein 
(1751—1829) und von manchem anderen den Auf- 
trag solide erledigenden Talent. Zu einem längeren 
Verweilen laden die Säle, die diese Bilder enthalten, 
nicht ein. Das natürliche Interesse strebt vielmehr 
von Meister Bertram und Francke gleich zu den 
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Hamburgern des neunzehnten Jahrhunderts, die in 
der Kunsthalle ausserordendlich gut vertreten sind. 

Es ist in diesem Zusammenhang von Interesse, 
darauf hinzuweisen, dass Lichtwark es war, der zu- 
erst den Gedanken der Jahrhundertausstellung ge- 
habt hat, den Hugo von Tschudi im Verein mit 
Meier-Gräfe dann verwirklichte. Dieser Umstand 
erklärt es, warum die Kunst des neunzehnten Jahr- 
hunderts in der Kunsthalle so liebevoll gepflegt 
worden ist. Man kann in der That manche Ent- 
wickelung dieser Epoche in Hamburg viel besser 
studieren, als in der Berliner National- Galerie. 
Diese intime Beschäftigung mit den Kleinmeistern 
des neunzehnten Jahrhunderts ist durchaus ver- 
ständlich. Denn je mehr man sich in diese feine, 
vornehme Profankunst versenkt, die halb naza- 
renisch und halb naturalistisch ist, desto mehr 
gerät man in den Bann dieser zarten Idyllen- 
romantik. Es ist darum ein wahrhafter Genuss, die 
Säle der Kunsthalle zu durchwandern, wo das ganze 
Lebenswerk Runges in all seiner tief eindringlichen 
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Problematik von den Wänden grüsst, wo der Land- 
schafter Wasmann mit einigen seiner Meisterbild- 
nisse entzückt und mit seiner geschmeidig freien, 
impressionistischen Landschaftskunst immer wieder 
in Erstaunen versetzt, wo man Jakob Gensler, den 
jung Gestorbenen, als einen der feinsinnigsten Schil- 
derer der Elblandschaft kennen lernt, wo sein Bruder 
Martin mit fast Menzelartig geistreichen Jugend- 
zeichnungen vor den Betrachter hintritt und der 
dritte der Brüder, Günther Gensler, sich dem Kreise 
der Hamburger Porträtisten mit einem schlicht 
lebendigen Bildnis seiner Mutter würdig anschliesst. 
Bei allen diesen Hamburger Malern, ja bei allen 
lebendigen Wirklichkeitsmalern der ganzen Zeit 
ist es immer dasselbe: ihnen allen gelingt die Natur- 
studie vortrefflich, es rundet sich ihnen die Skizze 
unmerklich mit feinem Geschmack zum Bild und es 
trifft das Rechte immer die unbefangene Jugend; 
im Bann der Akademie aber, als Fertigmaler und 
Kompositeure verfallen sie alle auch dem Konven- 
tionalistischen, verlieren sie Temperament, Persön- 
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lichkeit und Können. Es ist darum die 
rechte Sammelmethode, dass Lichtwark 
besonders immer die Studienarbeiten er- 
worben hat. Louis Gurlitt ist infolge 
dieser Methode in der Kunsthalle vor- 
trefflich vertreten, und besser noch Ner- 
ly; Hermann Kauffmann erscheint da- 
durch als ein ganz Anderer, und Chri- 
stian Morgenstern steigt zum Rang eines 
liebenswürdigen Kleinmeisters von der 
Qualität alter Holländer empor. Es sind 
Hamburger Maler, die sonst als unbe- 
trächtlich galten, durch ihre feinen, soli- 
den Naturstudien zu Rang und Ansehen 
gekommen, zum Beispiel Joh. Faber, der 
beinahe wie ein Studiengenosse Wasmanns 
wirkt, A. F. Vollmer, Marcus Haeselich, 
Heinrich Stuhlmann, Louis Ascher, Adolf 
Carl und mancher andere noch. Bei allen 
findet man dieselbe ehrenhafte Malge- 
sinnung, dieselbe lebendige Tradition. Es 
taucht das Malergeschlecht der drei Speck- 
ter mit feinen Arbeiten auf, und es steht 
an der Spitze der Porträtisten, durchaus 
neben Wasmann, der ausgezeichnete Julius 
Oldach, der Waldmüller Hamburgs, der 
eine gewisse Holbeinische Klassizität in 
aller Bescheidenheit erreicht hat. Sogar 
die später mehr oder weniger Entgleisten, 
wie Lutteroth oder Valentin Ruths sieht 
man in der Jugend fest und sicher noch in der all- 
gemeinen Tradition wurzeln 

Diese sehr schöne und instruktive Sammlung der 
Hamburger Malerei wird nun durch Werke gleichzei- 
tiger und zu verwandten Zielen strebender Maler aus 
dem übrigen Deutschland aufs glücklichste ergänzt 
und erläutert. Ausgezeichnete kleine Landschaften 
findet man, zum Beispiel, von Dahl, dem Anreger 
Menzels, Blechens und K. D. Friedrichs, dem Er- 
zieher vieler deutscher Landschafter in der Entwicke- 
lung vom Nazarenertum zur Wirklichkeitskunst. 
Merkwürdige und seltene Landschaften sind sodann 
von dem Münchener W. von Kobell vorhanden, 
und reizende römisch - deutsche Berg- und Cam- 
pagnaidyllen von dem unendlich liebenswürdigen, 
wenig bekannten H. Reinhold. Kaspar Friedrich 
ist mit einigen seiner bedeutendsten und schön- 
sten Bilder vertreten, zum Beispiel mit dem stim- 
mungsschweren „Sonnenaufgang bei Neubranden- 
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H. von Hess, Overbeck und Olivier, dessen feinen 
Landschaftselegien man so selten begegnet. Und 
von dem Wiener Waldmüller besitzt die Kunsthalle 
einige jener schönen Werke, die aus der Jahrhundert- 
ausstellung noch frisch in der Erinnerung sind. Es 
kann nur ein Überblick gegeben werden. Wollte 
man die Schönheiten einzelner Bilder schildern, so 
gäbe es einen Abriss deutscher Kunstgeschichte. 
Denn es macht den Wert dieser Sammlung von 
Bildern aus der ersten Hälfte des neunzehnten Jahr- 
hunderts aus, dass man von ihnen ohne Mühe die 
Entwickelung ablesen kann, dass sie es allerenden 
zeigen, wie von diesen feinen lokalen Wirklich- 
keitskünsten die moderne nationale Malerei ab- 
geleitet worden ist. 
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Diese moderne Wirklichkeitsmalerei, die für 
die ganze Nation gleichmässig wieder Bedeutung 
hat, ist in der Kunsthalle ebenfalls sehr gut zu 
studieren. Es macht sich der Umstand bemerkbar, 
dass Lichtwark mit seiner Kunsthallenkommission 
fruchtbarer zu arbeiten weiss als irgendein anderer 
Galerieleiter und dass ihm fast immer bedeutende 
Summen zur Verfügung stehen, so dass er gleich 
zugreifen kann, wo sich eine gute Gelegenheit 


bietet. Würde man neben den Bildern moderner 
Meister alles ausschalten, was die Kunsthalle sonst 
enthält, so würde immer noch eine in sich ge- 
schlossene, sehr eindrucksvolle Sammlung bleiben. 
Es enthält diese Abteilung — um nur das Präg- 
nanteste zu nennen — Leibls berühmten „Drei 
Frauen in der Kirche“, eines der glänzendsten 
Meisterwerke unserer neueren Kunst, und desselben 
Meisters über alle Beschreibung herrliches Bildnis 
der Gräfin Treuberg,* das ein Wunder deutscher 
Malkunst in allen Zeiten bleiben wird. Man wird 
erregt und überzeugt, wie beim ersten Sehen, wie- 
der einmal vor Liebermanns ,,Netzlickerinnen“° 
und man bewundert vor seinen prachtvoll ton- 
reichen „Waisenmädchen“ aus dem Jahre 1885, 
vor der „Klöpplerin“ und dem „Christus im Tem- 
pel<** das lebendig Deutsche dieser jugend- 
frischen Malerei, die hier zu Menzel und dort zum 
jungen Thoma hinüberweist. Welche Fülle von 
Kunst der Name Liebermann umschreibt, das wird 
einem nirgends so zu Bewusstsein gebracht wie in 
der Hamburger Galerie, denn nirgends ist der junge 
und der alte Liebermann besser, oder auch nur 
ebenso gut vertreten. Es besitzt die Kunsthalle so- 
dann, neben einzelnen Werken von Scholderer, 
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Schuch, Burnitz, eine Reihe der schönsten Trübner 
aus dessen bester Frühzeit, darunter den holländisch 
reifen „Zimmerplatz“ und den in seiner blauen 
Helligkeit so überzeugenden Chiemsee. Auch eine 
ungewöhnlich gewählte Kollektion von Bildern Tho- 
mas ist vorhanden; darunter der fast auf der Höhe 
der besten frühen Liebermanns stehende „Sonntags- 
frieden“, das courbethaft tonige Hühnerbild * 
und die unendlich malerisch gesehenen „Ziegen im 
Stall“. Nirgend kommt einem vielleicht Thomas 
Malkunst sympathischer entgegen, nirgend schätzt 
man ihn so wie angesichts dieser wohlausgewählten 
Bilder. Sogar der in den Menzelkabinetten der 
Berliner Nationalgalerie Verwöhnte kommt sodann 
vor der monumentalen „‚Atelierwand“ Menzels, vor 
dem Porträt seines Bruders und den anderen zum 
Teil sehr charakteristischen Werken auf seine Kosten. 
Uhde ist mit einer pleinairfrohen, blauen Kinder- 
stube gut, Böcklin mit sehr bekannten Werken 
Selbstbildnis vor der Säule, die Feueranbeter, 
das Schweigen im Walde — auffallend charakte- 
ristisch vertreten. Besondere Aufmerksamkeit ver- 
dient aber dieses Meisters Jugendlandschaft „An- 
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sicht des Dorfes Tennikon“ aus dem Jahre 1846, 
weil man darin den Anfang des Weges so deutlich 
vor Augen hat. Von Feuerbach besitzt die Kunst- 
halle das grosse Parisurteil; Martes steht noch etwas 
zurück. Um so mehr als Klinger mit den allzu 
äusserlich dekorativen Wandbildern, deren andere 
Hälfte in der Nationalgalerie ist, sehr repräsentativ 
vertreten ist. Von Buchholz findet der Besucher 
zwei seiner besten Landschaften, von Steinhausen 
und Sperl einige der feinsten Arbeiten dieser in 
ihrer Malweise so verschiedenen Idylliker. 

Unter den Werken der fremden Künstler stehen 
Manets bedeutendes Rochefortporträt,* seine Skizze 
des Schauspielers Faure als Hamlet und ein frühes 
Blumenstück Gustave Courbets an erster Stelle. 


+ 


Die eigenartigste Abteilung der Kunsthalle ist 
der grosse Saal, wo die Bildnisse und Landschaften 
hängen, die Hamburger Sujets behandeln und die in 
direktem Auftrage gemalt worden sind. Es mag 
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Lichtwark die aus Aufträgen erwachsene Malkultur 
Alt-Hollands vorgeschwebt haben, als er den Plan 
fasste, mit Hilfe der besten lebenden Maler die den 
Hamburgern teuren Personen und Gegenstände 
darstellen zu lassen — gesehen durch Künstler- 
temperamente. Der Erfolg ist sehr lehrreich, wie 
man über das Experiment auch denken mag. Es 
sind im Laufe der Jahre eine Anzahl vortrefflicher 
Bilder zusammengekommen, verbunden durch das 
gemeinsame Stoffgebiet; man kann aber die Beob- 
achtung nicht unterdrücken, dass die Freiheit dem 
modernen Künstler noch nötiger zu sein scheint 
als der Auftrag. Oder ist es die Sicherheit des 
festen Auftrags, die ihn gleich immer in der An- 
strengung etwas erlahmen lässt? Man kann sich 
nicht der Erkenntnis verschliessen, dass die nicht 
im Auftrag gemalten Bilder derselben Künstler fast 
immer um einige Nuancen besser sind als die fest 
bestellten, deren Sujet bestimmt wurde. Ihr Höch- 
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stes scheinen lebende Maler nur zu erreichen, wenn 
sie frei dem Antrieb ihres Interesses folgen. Das 
ist keine Verurteilung dieser Abtheilung, denn in 
ihr giebt es ja ausgezeichnete Werke die Fülle. Es 
ist nur eine nachdenkliche Anmerkung. 

Von Liebermann findet man in dieser Abteilung 
vor allem den seinerzeit viel besprochenen „Profes- 
sorenkonvent“* und eine neue Landschaft mit dem 
„Uhlenhorster Fährhaus“, zwei vortrefFliche Kunst- 
werke, aber doch nicht ganz auf der Höhe seiner 
besten Produktion. Vorzüglich ist dagegen Lieber- 
manns Bildnis Dehmels** und Dr. Hermann Stre- 
bels; und auch die „Kirchenallee‘ ist ein ganz 
guter Liebermann. Am überzeugendsten aber sind 
doch die vielen kleinen Gelegenheitslandschaften 
aus Blankenese, die Interieurs und Parkansichten, 
die wohl frei entstanden und später angekauft sind. 
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Trübner ist seiner Zeit mit einem Stück gross- 
gemusterten Gobelin angereist gekommen, um für 
das Bildnis des Bürgermeisters Mönckeberg eines 
„malerischen“: Hintergrundes von vornherein sicher 
zu sein.* Dann hat er das lebensgrosse Porträt mit 
höchster Bravour heruntergemalt. Am besten hat 
sich Kalckreuth mit der Situation abgefunden, weil 
sein Narurell von Stimmung und Temperaments- 
schwankung weniger okkupiert wird. Er hat viele 


Kuehl berufen worden, einige Interieurs zu malen. 
Ein Doppelbildnis von Fritz von Uhde ist für die 
Malweise dieses Künstlers nicht sehr bezeichnend; 
und Slevogts Bürgermeisterbildnis gehört, bei 
starken Qualitäten in einzelnen Partien, ebenfalls 
nicht zu den glücklichsten Werken dieses auf Im- 
provisation angewiesenen Talents. Ebenso ist ein 
„Wald bei Friedrichsruh“ von Leistikow nicht 
eigentlich ein „echter Leistikow“. Bevorzugt sind 


ADOLF MENZEL, BILDNIS SEINES BRUDERS 


MIT GENEHMIGUNG VON 


Bildnisse und Hafenansichten gemalt. Sein Bestes 
hat er in den Bildern der alten Frau Zacharias ge- 
gegeben;** das angreifbarste unter seinen Bildern 
ist das „Doelenstück“ des Landgerichtskollegiums. 
Für Corinth ist der Auftrag wohlthätig gewesen, 
wie es seine ebenfalls für die Kunsthalle gemalten 
Bildnisse von Eduard Meyer, die diesen Sommer 
in der Berliner Sezession hingen, zur Genüge 
erwiesen haben. Vor Jahren schon ist Gotthard 
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in dieser Abteilung, wie es sich gehört, einige 
jüngere und ältere Hamburger Maler. Neben den 
Bildern von Ruths begrüsst man besonders freudig 
einige weiche, auf Frankreichs Malkultur weisende 
Landschaften des vortrefflichen Thomas Herbst. 
Das jüngere Hamburg wird repräsentiert von Illies, 
Eitner, Kayser und J. von Ehren. Sie alle beweisen, 
dass auch in dem lebenden Hamburger Maler- 
geschlecht der Sinn für echte Malkunst lebendig ist, 
dass es auch jetzt an Talent nicht fehlt, dass aber der 
lebendige Anschluss noch nicht gefunden ist. Viel- 
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leicht verhilft Lichtwarks Vorbildersammlung dazu, 
diese lebende Malergeneration noch jetzt aus einer 
lokalen Begrenzung zu befreien, die heute nicht 
mehr ein Zeichen sich beschränkender Kraft, sondern 
ein Zeichen unmoderner Beschaulichkeit ist. 
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DaLichtwark in der geschilderten Weise zwanzig 
Jahre lang gesammelt hat, ist ihm die Kunsthalle 
natürlich längst zu eng geworden. Es soll darum 
in nächster Zeit ein Erweiterungsbau in Angriff ge- 
nommen werden. Der schon vorliegende Grund- 
riss dieses Neubaues beweist, dass Lichtwark auch 
die grundsätzlichen Fragen der Museumsarchitektur 
beherrscht und dass er seinen Bedürfnissen die 
rechte Form zu finden weiss, Nach der Voll- 
endung des Anbaues und nach der Neuaufstellung, 
das heisst nach drei bis vier Jahren, wird der Be- 
sucher erst recht sehen, was die Hamburger Kunst- 
halle geworden ist. In wesentlichen Zügen ein 
Musterinstitut. Bei der Neuaufstellung werden 
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freilich viele alte, interessenlos gewordene Bilder 
beseitigt werden müssen, ähnlich so, wie Hugo 
von Tschudi und Ludwig Justi die Nationalgalerie 
vom unnützen Ballast gereinigt haben. Dann erst 
wird es möglich sein, die Linien der Entwickelung 
klar zu zeigen und die Qualität zur Geltung zu 
bringen. Auch die Sammlung Schwabe wird stark 
reduziert werden müssen. 

Selbst der Laie wird dann aber erkennen, was 
die Galerie ihrem unermüdlichen Leiter verdankt. 
Was er für die lokale Kunstforschung gethan hat, 
was ihm die besten modernen Künstler schuldig ge- 
worden sind, was das gesamte deutsche Museums- 
wesen für Anregungen und Lehren von ihm emp- 
fangen hat und wieviel die Persönlichkeit in ihrer 
harmonischen Vielseitigkeit der ganzen Zeit bedeutet. 
Es wird von allen dann eingesehen werden, was 
heute immerhin schon viele wissen: dass Lichtwarks 
Persönlichkeit aus dem deutschen Kunst- und 
Kulturleben nicht mehr fortzudenken ist, dass er 
einer von denen ist, auf die die Nation, als auf 
ihre Besten, achtet. 
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WILHELM BODE, A. BREDIUS, CORNELIUS HOFSTEDE DE GROOT, 
WOLDEMAR VON SEIDLITZ UND JAN VETH 


ines möchte ich noch erleben: ein 
| Scherbengericht der Kunsthistori- 
ker) Dann melde ich mich zum 
Direktor der verdammten Bilder 
und Bildwerke; ich wiirde gewiss 
12 alle Chancen haben, von den ge- 

z Gs strengen Richtern zum Aufseher 
dieser Strafsammlung ernannt, wenn nicht verurteilt 
zu werden, und ich wäre sicher, in wenig Jahren 
eine der schönsten Sammlungen beisammen zu 
haben. Ich nenne nur einige der durch die Scherben 
namhaftester Fachgelehrter als kunst- oder namen- 
los verworfenen Kunstwerke. Rubens’ Meisterwerk 
„Hirt und Hirtin“ in der Münchener Pinakothek 
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wurde unter Volls kunstkritischer Lupe zu einer 
englischen Fälschung des achtzehnten Jahrhunderts, 
und dem gleichen Gelehrten war es vergönnt, 
nachdem er die Minderwertigkeit so manches bis 
dahin allgemein bewunderten Bildes der Berliner 
Galerie, voran des „Mannes mit der Nelke“ ausser 
Zweifel gesetzt hatte, die „Madonna mit der Boh- 
nenblüte“ als Fälschung vom Anfang des neunzehn- 
ten Jahrhunderts zu beweisen und dem grossen 
unbekannten Fälscher alle verwandten Meister- 
werke der Altkölner Schule zuzuweisen. Die Lor- 
beeren des bayerischen Herostrat liessen einem 
grossen Kunstgelehrten Italiens keine Ruhe: unter 
Venturis Hippe sanken zahlreiche der vielbewun- 


derten Marmor-, Ton- und Bronzewerke, die der 
Louvre, das Kensington-Museum, das Kaiser Fried- 
rich-Museum unter den Namen von Donatello, 
Desiderio, Rosselino, Agostino di Duccio, B. da 
Majano u. a. besitzen, als „Nachahmungen und 
Kopien“ in den Orkus. Diese Opfer würden allein 
schon ein kleines Museum ausmachen, das nach 
manchen Richtungen heute auch mit den grössten 
Mitteln nicht mehr zusammenzubringen wäre. Aber 
es ist seither dafür gesorgt, dass auch andere 
Richtungen in ersten Meisterwerken in diesem 


net worden. Auch die jetzt vielbesprochene ,,Jo- 
conda“ des Louvre wurde für eine Kopie er- 
klärt. Dass ich in diese ausgewählte Gesellschaft 
auch die „Flora“ und den „Giovannino“ auf- 
nehmen darf, ist mir natürlich eine grosse Freude. 
Besonders freut es mich, dass ich auch das herr- 
lichste Werk griechischer Plastik, das seit Jahr- 
zehnten gefunden worden ist, den „Thron der 
Aphrodite“, jetzt im Bostoner Museum, zuge- 
wiesen erhielte, nachdem es schon einmal dem Ber- 
liner Museum in sündlicher Weise entgangen ist. 


MAX 


Salon des refuses nicht fehlen. Schon Velazquez' 
„Venus“ von Rokeby, malerisch eines seiner Haupt- 
werke, wurde zu einer modernen Fälschung ge- 
stempelt. Dann kamen mehrere Frans Hals dazu, 
darunter ein paar seiner schönsten Genrebilder: 
die „Lustige Gesellschaft“ in der Sammlung Alt- 
man in New-York und der „Guitarrespieler“ von 
Lord Howe (jetzt in der Sammlung Otto Beit) 
in London. Es folgte die kleine Zahl der reiz- 
vollen Bildchen des Martin Schongauer. Früher 
schon war „Neptun und Amphitrite“ in der Ber- 
liner Galerie als der „falsche Rubens“ gekennzeich- 


LIEBERMANN, DAS UHLENHURSTER FÄHRHAUS 


Ich habe auch noch die Chance, die kürzlich der 
Berliner Galerie geschenkte Landschaft mit dem 
Tobias von Rembrandt, wenn sie durch den Pro- 
zess etwa gar der Galerie wieder abgenommen 
werden sollte, auf diesem Wege wieder unter 
meine Obhut zu bekommen. Jetzt ist noch ein 
anderer Liebling von mir, Rembrandts „Mühle“, 
entthront worden; sie soll eine englische Fälschung, 
ein Hercules Segers, ein Aert de Gelder* — keines- 
falls ein Rembrandt sein. 


* Dass A, de Gelder als Künstler der „Mühle“ nicht in 
Betracht kommen kann, beweisen die schwachen landschaft- 


Ich möchte aber doch noch ein Wort zu gunsten 
dieses Bildes wagen, das bisher allgemein als Rem- 
brandts schönste Landschaft, als eine der gross- 
artigsten Landschaften, die je gemalt worden, ge- 
feiert wordenist. Die Behauptung, dass die „Mühle“ 
ein englisches Bild des achtzehnten Jahrhunderts sei, 
will ichnicht zu widerlegen suchen, da sie meines 
Wissens bisher nur mündlich geäussert wurde; 
wer das Bild einmal aufmerksam hat prüfen können 
und weiss, wie solche englische Nachahmungen 
aussehen, wird eine solche Behauptung, die einmal 


Künstler sei, lässt sich jedenfalls nicht durch die 
Inschrift auf dem Bilde beweisen, denn von ihr ist 
nicht eine Spur zu entdecken, wovon sich jeder 
während und nach der Restauration hat überzeugen 
können. Aber auch abgesehen davon, wenn auch 
die Empfindung und Stimmung in der „Mühle“ 
eine ähnliche ist wie in Segers’ herrlicher Landschaft 
der Ufhzien, die so lange unter Rembrandts Namen 
ging, Behandlung und Färbung sind vollständig 
verschieden, wesentlich moderner als bei Segers, der 
unter den holländischen Landschaftern zu den 


leichtsinnig hingesagt ist, gewiss nicht aufrecht er- 
halten. Auch spricht allein schon der Umstand, 
dass Old Crome im achtzehnten Jahrhundert das Bild 
(es befand sich damals in der Galerie Orleans — 
wahrlich keine Sammlung, in der man englische 
Fälschungen erwartet!), kopiert hat, gegen eine 
solche Hypothese. Die Behauptung, dass Segers der 
lichen Gründe auf mehreren seiner Passionsbilder in der Galerie 
zu Aschaffenburg, Auch die in ihrer Art besonders gute 
„Landschaft mit Boas und Ruth“ in der Berliner Galerie, die 
sich danach wie nach den Figurenbildern wohl тиг Sicherheit 
als ein Werk des A. de Gelder bestimmen lässt, zeigt eine 


ganz abweichende Formen- und Farbengebung und hat nichts 
von der ergreifenden Poesie der „Mühle“, 


GUSTAVE COURBET, BLUMENSTILLEBEN 


A 
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„Primitiven“ gehört. Da liegt es in der That näher, 
an einen von Rembrandts Nachfolger oder Schüler 
zu denken, wenn das Bild in der That so viel 
unrembrandtsche Züge aufweist, wie Woldemar 
von Seidlitz kürzlich in einem Aufsatz in dieser 
Zeitschrift nachzuweisen gesucht hat. Er meint, 
dass diese „Art einer überlegten Komposition wie 
auch die wohldurchdachte Durchführung aller 
Einzelheiten im Gegensatz steht zu der himmel- 
stürmenden und dabei doch tief innerlichen Poesie 
eines Rembrandt.“ Nun, gerade diese Poesie hat 
doch wohl jeder in der „Mühle“ in allerstärkstem 


Masse empfunden, ihr verdankt das Bild seinen 
Weltruf! Doch prüfen wir die einzelnen Gründe, 
die Seidlitz gegen Rembrandts Autorschaft vorbringt. 
Er vermisst die Namensinschrift auf dem Bilde: 
die fehlt aber auf der Mehrzahl der allgemein als 
Rembrandts Werke anerkannten Landschaften. Da- 
bei möchte ich darauf aufmerksam machen, dass 
das für den Künstler sehr ungewöhnliche, fast 
quadratische Format des Bildes, die Stellung der 
prominenten Mühle fast in der Mitte wie der helle 
Abschluss des Lichts im Wasser rechts, während 
Rembrandt regelmässig nach den Seiten zu mit 
einer Dunkelheit seine Kompositionen abschliesst, 
darauf zu deuten scheinen, dass rechts vom Bilde 
einmal ein Stück abgeschnitten worden ist, etwa 
eine Handbreit oder auch etwas mehr. Hier könnte 
denn auch die Bezeichnung gestanden haben, die 
freilich zum Beweise der Echtheit durchaus über- 
flüssig ist. 

Seidlitz findet sodann die Kompositionsweise 
durch starke Kontraste bei Rembrandt ganz un- 
gewohnt? Ich gestehe, dass ich sie gerade für 
Rembrandt und besonders für Rembrandt im 
Anfang der fünfziger Jahre, als die „Mühle“ ent- 
stand, besonders charakteristisch finde. Sind denn 
nicht überhaupt gerade die starken Kontraste für 
den Meister des Helldunkels, für Rembrandt ganz 
besonders bezeichnend? Vermisst wird ferner die 
„grosse Mannigfaltigkeit der Einzelheiten“. Das 
kann nur darauf beruhen, dass Seidlitz sich des Bil- 
des nicht genau erinnerte oder es überhaupt nicht 
näher prüfen konnte; denn die, welche es sahen, 
nachdem der Schmutz und die oberste Schicht des 
Firnisses von dem tadellos erhaltenen abgenommen 
war (ich beziehe mich auf Prof. Hauser, Direktor 
Friedlaender, Direktor Koetschau und Dr. Valen- 
tiner, da ich selbst während der Restauration des 
Bildes nicht in Berlin war), rühmen gerade ganz 
besonders das, was Seidlitz zu vermissen glaubt. 
Die Wahl eines sehr niedrigen Standpunktes, auf 
dem der gewaltige Eindruck beruhe, so urteilt er 
weiter, sei Rembrandts Regeln gerade entgegen. 
Auch das widerlegt sich durch einen Blick aufRem- 
brandts Landschaften dieser Zeit: ist nicht in der 
zum Glück voll bezeichneten „Landschaft mit dem 
Schloss auf dem Berge“ in der Casseler Galerie, in 
der „Landschaft mit den Schwänen“ in der Samm- 
lung Schloss, in den beiden Landschaften mit dem 


Tobias in Glasgow und Berlin, in der Ruhe auf 


der Flucht in Dublin, die alle ziemlich um diese 
Zeit (etwa 1646—1652) entstanden, der gleiche 


niedrige Standpunkt gewählt? Und ist nicht das 
gleiche auch in verschiedenen Landschaftsradierun- 
gen derselben Zeit der Fall: im „Kanal mit den 
Schwänen“, in der „Landschaft mit dem Jäger“, im 
„Hieronymus“, im „Jesus vom Tempel zurück- 
kehrend“? Wenn Rembrandt Ansichten seiner 
flachen Heimat zeichnete und radierte, musste er 
freilich den Standpunkt höher nehmen. 

Herr v. Seidlitz nimmt auch Anstoss an den 
„zahlreichen Figürchen“; ich zähle fünf, während 
andere Landschaften des Meisters zum Teil wesent- 
lich mehr Figuren enthalten. Auf „die zeichnerische 
Behandlung ihrer Umrisse mittelst fester Striche“ 
kann man nur aus der Photographie schliessen; im 
Bilde sind die Figürchen ebenso untergeordnet und 
ebenso gemalt wie in der grossen Casseler Land- 
schaft und wie sonst um diese Zeit bei Rembrandt. 
Von einer „Häufung novellistischer Einzelheiten, die 
die Aufmerksamkeit von der Hauptsache, dem ge- 
waltigen Naturschauspiel, ablenkten,“ kann hier 
sogar noch weniger die Rede sein als bei der Casseler 
oder bei anderen Landschaften des Meisters. Mit dem 
»Schloss auf dem Berge“ ist die „Mühle“ über- 
haupt in jeder Beziehung aufs engste verwandt, und 
nur die Benutzung einer Nachbildung — bis jetzt 
giebt es deren, infolge der dicken Schmutz- und 
Firniskruste, die das Bild bedeckten, leider über- 
haupt keine — kann auf den Gedanken wesent- 
licher Abweichung führen, wie sie W. ү. Seidlitz 
gefunden zu haben glaubt. Die prächtige Abend- 
stimmung (in dem Casseler Schloss ist die ganze 
Landschaft noch von der scheidenden Abendsonne 
durchtränkt,während in derMühle dasNachleuchten 
des sonnigen Tages in so herrlicher Weise wieder- 
gegeben ist) zeigt in beiden Bildern freilich kein 
„wildes Himmelsgewoge“, sondern, der Tageszeit 
und Stimmung entsprechend, den ruhigen sonnen- 
durchleuchteten Abendhimmel, der nach oben schon 
in das nächtliche Dunkel des Äthers übergeht. 
Beide Bilder haben die fette Malweise in lauter 
braunen und gelblichen Tönen mit ganz wenigen 
grünlichen und kalten bläulichen Kontrasten ge- 
meinsam; und ebenso stimmen die Art der Stafhe- 
rung und alle anderen wesentlichen Punkte darin 
durchaus überein, soweit bei Rembrandt überhaupt 
ein Bild mit dem anderen übereinstimmt. Denn 
nach der Schablone malt er nie; jedes Werk ist 
daher im gewissen Sinne neu. Freilich seine kleinen 
Eigenheiten, seine Vorlieben und Gewohnheiten 
hat auch er, aber sie helfen nur seine Werke mit 
Sicherheit festzustellen. Als solche mache ich hier 


auf die grosse Fahne (oder ists ein Zeltdach?) auf- 
merksam, die in der „Mühle“ über die Spitze des 
Bootes hinausragt, und die sich auch auf dem Boot 
in der Casseler Landschaft findet. Charakteristisch 
für Rembrandt ist auch die Vorliebe für stumpf 
abgerundete Formen in der Architektur; so in dem 
Turm des Schlosses auf der Casseler Landschaft 
wie im Unterbau der Mühle und im Abschluss der 
flachen Hütte darunter, worin wir — wie W. Valen- 
tiner nachgewiesen hat — wahrscheinlich die 
Mühle von Rembrandts Vater auf dem Wall von 
Leyden zu erkennen haben. Nein, wir können uns 
nicht damit trösten, dass die Amerikaner „wieder 


R embrandts Mühle habe ich oft und gründlich 
gesehen. Zuletzt in voller Sonne, als das Bild in 
Montague House photographiert wurde. Damals 
war ich enttäuscht durch die vielen störenden Re- 
touchen im Himmel. Aber nie habe ich daran ge- 
zweifelt, dass Rembrandt es gemalt hat. Hercules 
Segers ist es gewiss nicht, da die Technik eine ganz 
andere ist. Am nächsten steht dieses Bild der phan- 
tastischen Landschaft in Cassel. Wie Dr. v. Seidlitz 
dabei an de Gelder denken kann, verstehe ich nicht. 
Dessen Bild in dieser Art in der Berliner Galerie 
ist doch ganz anders. Der rötliche Ton in den 
Figuren fehlt hier ganz. Ich hatte neulich den Be- 


an hat, nicht ohne Recht, darauf hingewiesen, 
M dass es schwer ist die Mühle in Rembrandts 
Oeuvre präzis einzureihen. Sie steht einzig zwischen 
seinen andern Bildern. Ist das aber ein Grund sie 
einem andern Meister zuzuschreiben, in dessen 
Oeuvre sie sich noch sehr viel schwerer unterbringen 
liesse? Woldemar von Seidlitz, der gewissenhafte 
Verfasser des ausgezeichneten Verzeichnisses der 
Radierungen Rembrandts, denkt an Aert de Gelder. 
Freilich besass de Gelder eine ausserordentliche 
malerische Begabung und es kommt seine Färbung 
oft einigermassen in dem Ton der Mühle vor. Aber 
er hatte etwas übermütig Lockeres, virtuosenhaft 
Glänzendes in seinem Vortrag, und das Beson- 
nene, intim Ausgeglichene, klassisch Abgeschlos- 
sene der Mühle blieb ihm dabei ganz fremd. Auch 
kennt man von de Gelder überhaupt keine Land- 
schaft, und es wäre unendlich erstaunlicher, wenn 
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einmal eine Fälschung gekauft“ hätten; kein Zwei- 
fel, Rembrandts schönste Landschaft, eins seiner 
herrlichsten Werke ist heute drüben, ist in Mr. 
Wideners Besitz, wie manche andere gerade der 
besten Gemälde des Meisters und anderer grosser 
Künstler. Und ebenso sicher ist, dass solche Hyper- 
kritiken und der Lärm in den Zeitungen, die sie 
zur Reklame ausnutzen, unserem Fach nicht gerade 
zum Ruhme gereichen; es ist daher begreiflich, dass 
die grossen amerikanischen Sammler sich lieber an 
das Urteil der Kunsthändler halten, „die doch von 
Kunst wirklich etwas verstehen“ — wie die Herren 
sich freundlichst ausdrücken. Wilhelm Bode. 


such eines Amerikaners mit deutschem Namen, der 
prachtvolle grosse Photographien nach der „Mühle“ 
bei sich führte und mich überzeugen wollte, dass 
„H. Segers“ darauf stände. Mit sehr viel gutem 
Willen sah man ein $. Aber ebenso gut konnte 
man das für zufällige schwarze Flecke ansehen. Er 
behauptete, es stünde ein H davor — davon sah ich 
nichts. Und Hercules Segers zeichnete immer voll: 
Hercules. 

Vorläufig weiss ich keinen besseren Namen für 
diese poetische, ergreifende Landschaft als: Rem- 
brandt. 

A. Bredius. 


ein Maler doch schliesslich zweiten Ranges plötz- 
lich eine der allerschönsten Landschaften gemalt 
hätte, die je hervorgebracht sind, als dass dieses 
Wunderwerk von Rembrandts Genius geschaffen sei. 

Auch ist das Sujet für Rembrandt nicht ganz 
befremdend. Wenn das Bild auch keineswegs als 
treue Abbildung der väterlichen Mühle gelten kann, 
so lässt es sich doch — die Karte von Pieter Bast 
weist es aus — als eine Erinnerungsvision der alten 
auf dem Pelicanswall, nahe am Rhein gelegenen 
Windmühle, sehr gut mit Rembrandts Sphäre zu- 
sammenbringen. Übrigens ist es in Rembrandts 
Oeuvre so selten nicht, dass eins seiner Werke 
allein zu stehen scheint. Eine treffende Analogie 
findet man in seinen Radierungen. Die Landschaft 
mit den drei Bäumen weicht mehr von allen anderen 
Landschaftsradierungen ab, als es die Mühle von den 
übrigen gemalten Landschaften thut. Sie ist weit 


grösser, unendlich raffinierter durchgeführt, viel 
mehr komponiert und es ist die absolut einzige 
Radierung, einen vollständig wirkungsvollen Him- 
mel bietet. 


Dennoch wird niemand sie anzweifeln. Nicht 


as Bild nimmt unter Rembrandts Landschaften 
D eine ganz eigenartige Stellung ein. Während 
die übrigen eine gut geschlossene, in sich überein- 
stimmende Gruppe bilden und durch mehrere echt 
signierte Exemplare gesichert sind, steht die Mühle 
für sich allein da. Sie ist nicht signiert, es sind 
keine Studien oder Zeichnungen für sie vorhanden 
und ebensowenig giebt es Radierungen von Rem- 
brandts Hand, die mit ihr in Zusammenhang zu 
bringen sind. Die Mühle taucht für ein so impor- 
tantes Bild verhältnismässig spät auf. Sie ist zuerst 
in der Galerie Orleans (Ende des achtzehnten Jahr- 
hunderts) nachweisbar. Alles dies giebt Grund zur 
Frage: worauf beruht denn die Zuschreibung an 
Rembrandt? Doch nur auf der Malweise des Bildes! 
Diese zeigt allerdings Anklänge an die der land- 
schaftlichen Hintergründe von einigen biblischen 
Bildern Rembrandts, wie z. B. Tobias mit dem 
Engel im Museum in Glasgow, Christus und die 
Samariterin in der Sammlung Sheepshanks in Harro- 
gate u. a. 

Bisher hatte das Bild einen derartig schmutzigen 
gelbbraunen Firnis, dass man es eigentlich nicht 
gut hat studieren können. Es wäre zuviel gesagt, 
ich hätte je Zweifel an der Echtheit gehabt, in dem 
Sinne, dass ich in oder an dem Gemälde etwas ge- 
sehen hätte, was mir verdächtig und für Rembrandt 
befremdend vorgekommen wäre. Aber bei dem 
Zustand, in dem ich es zu wiederholten Malen 
gesehen habe, zu garantieren, es sei unbedingt 
ein Rembrandt, das hätte ich auch nicht gemocht. 
Leider habe ich das Bild, seitdem der Firnis auf- 
gehellt worden ist, nicht wiedergesehen. Es soll 
aber nach dem Urteil von Personen, die wohl in 
dieser glücklichen Lage waren und auf deren Ur- 
teil ich volles Vertrauen habe (Hauser, Valen- 
tiner u. a.), ganz schön und unverdächtig heraus- 
gekommen sein. 

Was die beiden für das Bild vorgeschlagenen 
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nur wegen der Signatur, sondern der hohen Qua- 
lität wegen. Die hohe, wunderbare Qualität scheint 
mir, ist es, die auch für die Mühle bestimmend 
bleibt. 

Jan Veth 


Namen Aert de Gelder und Hercules Segers be- 
trifft, so scheint mir keiner von beiden zutreffend. 

Für unsere Kenntnis von Aert de Gelders 
Landschaftsmalerei sind die Hintergründe der 
Passionsfolge in der Galerie zu Aschaffenburg mass- 
gebend. Diese ist urkundlich beglaubigt und auch 
zum Teil signiert; sie ist allerdings vierzig Jahre 
nach dem Terminus post quem entstanden, der, 
wenn man den 1645 geborenen Aert de Gelder 
als Urheber vorschlägt, anzusetzen wär: 1670, 
als er z5 Jahre alt war; denn früher hätte er 
eine so vollendete Schöpfung sicher nicht malen 
können. Stellte man aber die Mühle als unsigniertes 
anonymes Bild zwischen die oben genannten bibli- 
schen Bilder Rembrandts einerseits und die 
Aschaffenburger Passionsfolge de Gelders anderer- 
seits, dann unterliegt es für mich nicht dem ge- 
ringsten Zweifel, dass die Wage zugunsten Rem- 
brandts ausschlagen würde. — 

Was Hercules Segers betrifft, so ist der Abstand 
noch grösser und ich sche gar keine Anhaltspunkte. 
Segers ist ein Maler, von dem nur acht bis neun 
allgemein anerkannte Landschaften existieren. Da- 
von sind nur zwei bezeichnet: das eins der zwei 
Berliner Bilder und eins in meinem Besitz. Dieses 
war vor mehreren Jahren in einer kleinen Aus- 
stellung in Innsbruck als Jodocus de Momper aus- 
gestellt. Ich kaufte es, weil ich es als Segers er- 
kannt hatte, undals es aus dem Rahmen genommen 
wurde, kam die volle Signatur ans Licht. Dieser 
Umstand beweist, dass ich die Mühle, die ich seit 
beinahe zwanzig Jahren kenne und die ich zweimal 
mit einer Beischrift meiner Hand publiziert habe 
(Meesterwerken van Hollandsche Kunst in Engel- 
schen verzamelingen mit einer Radierung von 
P. J. Arendzen und im Werk über die Londoner 
Rembrandtausstellung), wohl auch als Segers erkannt 
hätte, wenn dieser Name überhaupt zutreffend wäre! 


Corn. Hofstede de Groot. 


тес... ее... 


Пре hat die „Daily Mail“ Ше längst erwartete 
Nachricht gebracht, dass die Behauptung der 
»Morning Post“, die unter Rembrandts Namen ver- 
kaufte „Mühle“ habe sich nach Entfernung der 
dicken Firnisschicht als ein Hercules Segers erwie- 
sen, auf der Verwechselung mit einem ganz anderen 
Bilde in amerikanischem Besitz beruhe. Ein Beweis 
daftir, dass die Mühle Rembrandt nicht gehöre, ist 
somit noch immer nicht erbracht; es stehen sich 
nach wie vor Bodes Behauptung, dass die Echtheit des 
Bildes „undiskutabel“ und „über jeden Zweifel er- 
haben“ sei, und die meinige, dass das Bild trotz seiner 
„überwältigenden Schönheiten“ kein Rembrandt 
sein könne, unvermittelt gegenüber; erst die Zeit 
wird darüber eine Entscheidung bringen können. 
Mit Vergnügen aber ersehe ich aus einem englischen 
Blatt, dass ein so hervorragender Rembrandt-For- 
scher wie Dr. Hofstede de Groot im Haag bereits 
in einer Mitteilung, die „der New York Herald“ 
am 7. März brachte, Bedenken gegen Rembrandts 
Urheberschaft geäussert hat. 

Die Nachricht, dass sich auf dem Bilde die Be- 
zeichnung des Hercules Segers gefunden habe, klang 
auch gar zu unglaublich, nachdem kurz vorher in Ber- 
lin eine Reinigung des Bildes durch Prof. Hauser er- 
folgt war. Zudem sind wohl in früherer Zeit mehrere 
Werke von Segers unter Rembrandts Namen ge- 
gangen; nachdem es aber vor etwa einem Jahrzehnt 


den Bemühungen von Bredius und Bode gelungen 
ist, die Eigenart dieses Künstlers in unwiderlegbarer 
Weise festzustellen, erscheint es kaum noch mög- 
lich, ihn mit Rembrandt zu verwechseln. Hat er 
auch auf Rembrandt so stark eingewirkt, dass Bode 
in einer seiner Radierungen eine „Vorahnung der 
Mühle in Bowood“ — also der Lansdowneschen 
— erblicken konnte, so unterschied ihn doch von 
Rembrandt der „Reflex einer melancholischen Ge- 
mütsart“. Von diesem ist aber in dem Lansdowne- 
schen Bilde ebenso wenig etwas zu spüren, wie von 
ciner Eigenschaft, die er mit Rembrandt gemein 
hatte, nämlich dem „Gefühl der Unendlichkeit“, 
das beide durch die Wahl eines hohen Augenpunkts 
zu fördern wussten. 

Wer sich tiber die äusserst anziehende Künstler- 
persönlichkeit des Hercules Segers zu unterrichten 
wünscht, der greife zu Bodes anregendem, mit zahl- 
reichen Abbildungen versehenen Aufsatz im Jahr- 
buch der Preussischen Kunstsammlungen für 1903; 
die vorzügliche Felslandschaft in den Ufhzien — 
die übrigens keinen „Sturm“ darstellt, wie die eng- 
lischen Zeitungen angaben — findet er in dem 
Brediusschen Aufsatz (Oud-Holland 1898) wieder- 
gegeben; und die zahlreichen Radierungen in der 
Ausgabe von Prof. J. Springer, deren erster Teil 
soeben die „Graphische Gesellschaft“ in Berlin ver- 
öffentlicht hat. Woldemar v. Seidlitz. 
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ie Mauerstrasse mit ihrer charakte- 

ristischen Krümmung bezeichnete ur- 
ў Р sprünglich die südwestliche Grenze, die 
er Friedrich I. seiner Lieblingsschipfung, 
der Friedrichstadt, zu geben gedachte. Hier sollte 
der neue Stadtteil mit Mauer und Fortifikation gegen 
den Tiergarten abgegrenzt und diese Grenzlinie über 
die Zimmer- und Kochstrasse hinweg mit der Junker- 
strasse in Verbindung gesetzt werden. 

Die Ausbauung des neuen Stadtteils, seit 1688 
mit Eifer nach Nerings Plänen betrieben, erstreckte 
sich bei des Baumeisters Tode 1695 etwa auf 300 
Häuser. Grünberg und Behr — nach dem die 
Behrenstrasse den Namen ftihrt — folgten: ihm, 
und 1730 waren die neu abgesteckten Strassen, 
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„wenn auch nicht vollständig und ohne öftere ernste 
Mahnungen“, fast gänzlich bebaut. Da beschloss 
Friedrich Wilhelm I., der die Leidenschaft des Bauens 
in keinem geringeren Masse, wenn auch mit ganz 
verschiedenem Endzweck wie sein Vorfahr übte, 
die Anlage zu erweitern durch Hinzunahme des 
zwischen Quarree, Achteck und Rondell gelegenen 
Terrains, das er mit der Wilhelmstrasse und der ver- 
längerten Leipziger Strasse kreuzförmig durchschnitt. 
Gewiss nahm sein auf die gerade Linie eingestelltes 
Soldatenauge Anstoss an der Krümmung der Mauer- 
strasse, der einzigen, die sich nicht dem rechtwinklig 
aufgeteilten Schema der ganzen Anlage einfügte. 
Aber da die westliche Seite der Mauerstrasse schon 
bebaut war, so ging es nicht mehr an, ihre Linie zu 


strecken, Doch ist es nur zu wahrscheinlich, dass 
die verpfuschte Form der Strasse das Interesse des 
Königs lahm gelegt hat. Während in der besonders 
bevorzugten, durch des Königs Namen ausgezeich- 
neten Wilhelmstrasse die Paläste und Adelshotels 
unter seiner Anregung, die oft nichts als ein kräf- 
tiger Druck auf den Geldbeutel des Bauherrn war*, 
mit reichen Fassaden und weitem Gartenhinterlande 
entstanden, begnügte er sich, im Zuge der Mauer- 
strasse die Böhmische und die Dreifaltigkeitskirche 
anzulegen. Beide nach demselben Schema gebaut, 
auf zentralem Grundriss mit lastendem Kuppeldach 
und bescheidener Laterne sind vorwiegend Nütz- 
lichkeitsbauten, die bis an die äusserste Grenze des 
Schmucklosen getrieben sind. 

Auch Friedrich der Grosse, so viel er vor allem 
durch Errichtung der beiden höchst malerischen 
Turmbauten auf dem alten Friedrichstädtischen 
Markt, dem heutigen Gendarmenmarkt, und durch 
die Verschönerung der umgrenzenden Strassen für 
den Stadtteil gethan hat, zeigte sich für die Mauer- 
strasse wenig interessiert. Während er in der Leip- 
ziger Strasse von 1773—76 nach Ungers Zeich- 
nungen 46 neue Häuser aufführen liess, wurden in 
der Mauerstrasse unweit der beiden Kirchen nur 
vier Neubauten auf kgl. Kosten errichtet. Gerade 
diesen Teil der Strasse zwischen den beiden Kirchen 
giebt uns die bekannte Rosenbergsche Radierung, 
woraus man schliessen kann, dass dies das präsen- 
tabelste Stück gewesen ist. Gleichwohl machen 
auch diese meist nur zwei Geschoss hohen Häuser, 
an deren Seitengiebeln hie und da das Fachwerk 
noch zu Tage tritt, mit ihren schlichten Fronten 
keinen sonderlichen architektonischen Eindruck. 

Wie es nun aber in der Mauerstrasse jenseits der 
Dreifaltigkeitskirche, zwischen Mohren- und Behren- 
strasse aussah, davon geben noch heute vereinzelte 
alte Gebäude (Nr. 50, 51) eine melancholische 
Kunde. Über ihre niedrigen Ziegeldächer erhoben 
ab und zu die Bäume der Gärten, die sich zwischen 
Wilhelm- und Mauerstrasse entlang zogen, ihre 
grünen Kronen und Spitzen. Aber allmählich wurden 


ГГ. Vergl. z. В. die Kabinersordre vom 23. Juni 1732 an 
den Geh. Rat Manitius: „Nachdem Sr. Kgl. Maj. in Erfahrung 
gebracht, dass nachfolgende dero Bedienten, nehmlich dero 
Geh. p. Räthe Manitius und Beyer, Geh. Räthe Canter und 
Deutsch und Hoff-Räthe Coper und Reichhelm noch nicht mit 
eigenen Häusern angesessen, so tragen Sie zu denen selben das 
allergndst. Vertrauen, sie werden Ihro Majestät zum besonderen 
plaisir іп dero Friedrichstadt, in dem neuen Quarré, diejenigen 
Plätze, so der Obrist von Derschau Ihnen daselbst anweisen 
wird, gerne bebauen.“ Borrmann, Bau- und Kunstdenkmäler 
Berlins 5. 411 zit, nach den Mulg. d. V. f. 4. Gesch. Berlins 
1892 Nr. 2. 
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auch diese von drei und vier Stock hohen schmal- 
brüstigen Gebäuden verdrängt, die Bäume wichen 
vor den Seitenflügeln und Quergebäuden zurück, 
und die Strasse gewann ein ziemlich mürrisches 
Aussehen. Nur ein Gebäude, palastartig vornehm 
mit dreizehn grossen Fenstern, stand in auffallendem 
Gegensatz zu dem bürgerlich bescheidenen Charakter, 
den die Strasse sonst trug. Und heute, wo eine 
grosse Bank und andere öffentliche Institute mit 
ihren kostbaren, aber wenig geschmackvollen Ar- 
chitekturen das Gepräge der Strasse umgewandelt 
haben, fällt jenes Haus Nummer 36 erst recht auf 
in seiner Eleganz und Ungesuchtheit. Mit seinen 
schlichten Putzflächen behauptet es sich siegreich als 
der geborene Aristokrat neben der parvenühaften 
Verschwendung mit echtem Material, die in seiner 
Umgebung getrieben wird. 


ш 


Das Haus Mauerstrasse 36 ist ein Immediatbau 
König Friedrich Wilhelms II., errichtet in den Jahren 
1792 — 94. 

Über der unleugbaren Charakterschwäche dieses 
einst vielgeliebten, später vielgeschmähten Königs 
ist das ebenso unleugbar Gute, das er geschaffen, zu 
seinem bittern Unrecht in Vergessenheit geraten. 
Noch immer pflegt man seine Person wie seine Zeit 
durch die giftig grünen Brillengläser zu sehen, die 
eine Schar gewissenloser Pamphletisten geschliffen 
und gefärbt hat. Gewiss, er hatte Fehler, die bei 
einem Könige doppelt schwer ins Gewicht fallen, 
aber er hatte auch die Tugenden dieser Fehler, um 
deren willen ihm manches zu verzeihen ist. Und 
eine dieser Tugenden, seine Kunstliebe und was 
mehr sagen will, sein Kunstverständnis — die strah- 
lende Kehrseite seiner Verschwendungssucht — ist 
seiner Residenz Berlin zu ganz besonderem Vorteil 
geworden. 

Er hat gebaut — nicht wie Friedrich der Grosse 
nach altbewährtem Muster und lediglich auf den 
„königlichen coup Фое hin, sondern als ein 
Grandseigneur von Geschmack und von jener Frei- 
gebigkeit, auf deren Ruhm viele preussische Herr- 
scher allzu willig Verzicht geleistet haben. Sein In- 
strument war eine eigens von ihm geschaffene Be- 
hörde, das Kgl. Oberhofbau-Amt, dessen Vorsitz 
der geschäftseifrige und geschäftskundige Minister 
v. Wöllner führte — auch er einer der allgemein 
verdächtigten „Dunkelmänner“ dieser Regierung —, 
während die künstlerische Leitung in den Händen 
des aus Schlesien verschriebenen und dort schon 


mannigfach bewährten Baumeisters Langhans lag, 
dessen bedeutendste Berliner Leistung das Branden- 
burger Tor geworden ist. Ein Stab von Beamten, 
d. h. von selbständigen Architekten, stand dem 
Direktor zur Seite; zugleich wurde für die Über- 
wachung der bildhauerischen Arbeiten der Hof- 
bildhauer verpflichtet, eine Stelle, die, wenn auch 
nicht dem Titel, so doch dem Wesen nach Gottfried 
Schadow einnahm. Alle diese Kräfte arbeiteten 
sich in die Hände und weil es tüchtig geschulte und 
geschmackvoll angeleitete Künstler waren, schufen 
sie einen Baustil, der mit Recht „die Blüte der selb- 
ständig gewordenen Berliner Schule“ genannt worden 
ist. Die Zahl der erhaltenen Gebäude ist nicht so 
gross, dass wir nicht jedes, dessen Dasein bedroht 
ist, als einen schmerzlich zu empfindenden Verlust 
beklagen müssten. 

Hinsichtlich des Umfanges der von dem König 
unterstützten Privatbauten hatte v. Woellner schon 
1788 ganz bestimmte Vorschriften erwirkt. Es 
sollte „ohne specieller Ordre kein neues Hauss von 
3 Etagen, sondern bloss von 2 Stockwerk und einer 
proportionirlichen Fronte ohne Hinter-Gebäude 
oder Seiten-Flügel“ erbaut werden. „Ein solches 
Hauss bekam 70 Fuss Fronte, wurde 8 Fenster 
breit und kostete gewöhnlich 12 bis 13000 Taler, 
so dass der Proprietaire mit solchem Königl. Ge- 
schenk immer zufrieden sein konnte. Bei diesem 
Satz — so heisst es weiter in dem Promemoria 
Woellners an den König vom 18. April 1792, das 
auf jene ursprüngliche Abmachung zurückgreift* 
— bin ich zum Besten der Bau-Casse stets feste 
stehen geblieben, und wenn Jemand ein grösseres 
Hauss oder Seiten-Flügels pp. verlangt hat, so hat 
er solches bei Ew. Königlichen Majestät immediate 
nachsuchen, und mir darüber eine Cabinets-Ordre 
verschaffen müssen, in welchem Fall noch in diesem 
Jahre der Englische Doktor [Brown], die Generalin 
von Rositre, die Frau von Massow und Madlle 
Vahrenkampf gewesen sind. Denn die Forderungen 
der Leute würden sonst ins Unendliche wachsen.“ 

Von den hier erwähnten Häusern, die also 
durch Stattlichkeit und Aufwand eine Ausnahme 
von der Regel darstellten, haben sich noch zwei er- 
halten: das fiir die verwittwete Frau Staatsrat v. 
Massow Behrenstr. 67 erbaute (heute Militär- 
kabinett)** und dass der Frau Generalin v. Rosieres 
geb. v. Schlieben, Mauerstr. 36. 


* Geh. Staats-Archiv Rep. 96, Nr. 246 А. 
** Abb. Kunst u. Künstler VIII, Heft V (Februar 1910) 
S. 263. 


Ein wohlbeleibtes Aktenkonvolut bewahrt mit 
vielen, meist belanglosen Einzelheiten die Bau- 
geschichte dieses Hauses, die mit ihren Verschlep- 
pungen, ihren Gesuchen, Reskripten, Kosten- 
anschlägen usw. ein typisches Bild des wirtschaft- 
lichen wie geschäftlichen Regimes bietet.* 

Der General von Rosieres war Kommandant 
der Festung Silberberg bei Frankenstein in Schlesien 
gewesen, die Friedrich der Grosse 1765— 1777 vom 
Obersten v. Regler am Abhang des Eulengebirges 
hatte anlegen Jassen. Nach seinem Tode fand seine 
Witwe in Berlin bald zu klagen, dass die teure 
Wohnungsmiete einen beträchtlichen Teil ihrer 
kleinen Revenüen verschlinge. In der Absicht, durch 
die Erträgnisse eines Mietshauses sich freie Wohnung 
und eine Aufbesserung ihrer Lage zu verschaffen, 
rief sie unter dem 15. April 1788 die Gnade des 
Königs an, ihr einen Hausbau zu bewilligen. Nach 
wenigen Tagen lief auch schon die Kabinetsordre 
aus Potsdam ein, die den nachgesuchten Bau für 
1789 bewilligte. Die Generalin erstand nun in 
der Mauerstrasse zwischen den niedrigen primitiven 
Besitztümern des Gastwirts Salbach und des Schuh- 
machers Trummer mehrere ebenfalls unansehnliche 
alte Baulichkeiten in der stattlichen Frontlänge von 
118 Fuss (ca. 37 m). Am 6. Januar 1790 wurde 
ihr bekannt gegeben, dass der Kondukteur Gentz 
— der spätere Baumeister der Münze auf dem 
Friedrichswerder — beauftragt sei, der Zeichnungen 
wegen mit ihr zu konferieren. 

Dasselbe Jahr aber brachte infolge der gespann- 
ten politischen Lage oder wie es ofhziell lautete, 
„aus bewegenden Ursachen“ einen allgemeinen 
Stillstand in der Bautätigkeit des Königs. Erst 1792 
wurden die Arbeiten wieder aufgenommen, und zur 
Führung des Baus wurde der Oberhofbaurat Unger 
ausersehen. Da aber der Bauetat für 1793 keine 
weiteren Raten Dir Mauerstr. 3 6 aufwies, so betrieb 


'in Übereinstimmung mit der Behörde die Generalin 


aus eigenen Mitteln, die sie sich erborgte und die 
ihr vom Oberhofbauamt verzinst wurden, die Fort- 
führung der Arbeiten. Gleichzeitig mit der Strassen- 
seite erhob sich der ihr besonders mit Kabinets- 
ordre zugebilligte Seitenflügel, und am 8. Juli 1794 
unterzeichnete die Besitzerin ein Schriftstück, in dem 
sie der Behörde gegenüber ihre Zufriedenheit mit 
dem „in allen Teilen vollendeten Bau“ erklärte. 
Die Kosten beliefen sich auf 31 006 Rtlr. 15 Gr. 

Das lang gestreckte Gebäude gehört einer schon 


* Geh, St. Arch. Akten des Oberhofbauamts Rubr, УШ. 
Sect. VI. lit. R. Nr, 11, 
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von Borrmann zusammengestellten Gruppe an, die 
auf Georg Christian Unger hinweist.* Unger, ein 
Bayreuther Kind, in der Schule Karl v. Gontards 
gebildet, kam schon 1763 ans Baucomptoir in 
Potsdam, wohin ihm ein Jahr später sein Meister 
als Chef folgte. Immer mehr arbeitete er sich in 
die Manier seines Lehrers ein, und können sich auch 
seine besonders zahlreichen Privatbauten am Dön- 
hofsplatz, unter den Linden, am Gendarmenmarkt 
und in der Leipziger Strasse nicht mit dem dekora- 
tiven Schwung eines Gontard messen, so sind sie 
doch gediegene Arbeiten von guten Verhältnissen 
und geschmackvoller Ausschmückung. Er liebt es, 
die Putzfläche durch Quaderung zu beleben und 
verwendet als Ziermotive gern Laubgehänge, ausge- 
spannte Löwenfelle, gelegentlich auch Waffen und 
Trophäen. 


* Mittlerweile hat die Spitzhacke auch unter dieser Gruppe 
gehörig aufgeräumt. Abgerissen ізі" Jerusalemerstr. 11 und 
Wallstr, 12. Vergl. Borrmann а, а. O, 5, 422, 
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= Í Diese Eigentümlichkeiten, Merkmale seiner 
persönlichen Ausdrucksweise, enthält auch die 
Fassade der Mauerstrasse. Im Erdgeschoss ist die 
Quaderung kräftig gefugt, in den beiden oberen 
nur zart angedeutet. Die Fenster des mittleren 
Hauptgeschosses sind reich umrahmt, mit schweren 
Verdachungen gekrönt, unter denen Laubgewinde 
hängen; die des Obergeschosses zeigen als Schmuck 
ausgespannte Löwenfelle, Eine allereinfachste Attika 
schliesst ab. 

Als Hauptmotiv aber treten an der lang- 
gestreckten Front rechts und links Eckrisalite — 
Pavillons heissen sie in der Architektensprache der 
Zeit — hervor von jonischen Dreiviertelsäulen 
flankiert und von Liegefiguren* gekrönt. Ausser- 


* Diese Figuren wurden für зоо Bir, am 5, УІ. 1783 dem 
Bildhauer Johann Christian Unger aufgetragen. Unger arbeitete 
schon in Tassaerts Atelier als Gehilfe zur Zeit, da Schadow dort 
eintrat, Als dann Schadow 1788 seine eigene Werkstatt be- 
gründete, nahm er Unger als Hauptgehilfen mit hinüber. Er 
hat ihn vielfach bei den dekorativen Arbeiten für das Ober- 
hofbauamt beschäftigt. Wer die allegorischen Gestalten, die 


ordentlich wirkungsvoll als starke seitliche Halte 
für die in einförmigem Rhythmus horizontal ent- 
wickelte Front geben sie zugleich durch die hoch- 
ragenden Säulen dem Gebäude einen Ausdruck ge- 
haltener Feierlichkeit. 

Das Motiv ist hier nicht zum ersten Male ver- 
wandt. Wie eine Studie zur Mauerstrassenfassade 
wirkt die Front des Hauses Neue Schönhauserstr. 5, 
das, in dem summenden Treiben der Innenstadt ge- 
legen, teilweise den Anforderungen modernen Ge- 
schäftslebens aufgeopfert worden ist. Aber trotz 
der Verunstaltung des Erdgeschosses durch ein- 
gebrochene Läden zeichnet es sich vor der Mauer- 
strasse durch alles aus, was der Studie eigen zu 
sein pflegt: durch Frische, Leben, Sinnlichkeit und 
dazu durch reizvolle Details. 

Mit nur sieben Fenstern Front ist es beträchtlich 
kleiner, und weil es im Knick der Strasse steht, so 
bricht das linke Eckrisalit aus der geraden Linie 
heraus. Vielleicht hat dieses Umbrechen der Strassen- 
linie dem Baumeister erst den Gedanken der Eck- 
risalite eingegeben. Die Attika ist ohne Figuren- 
schmuck geblieben. Dafür ist das alte flach an- 
steigende Dach erhalten, das in der Mauerstrasse 
durch ein viel zu hohes mit stillosen Dachfenstern 
ersetzt wurde. 

Im Gesamteindruck wie in der Sorgfalt der 
Details ist das kleinere Gebäude dem grösseren 
überlegen. Die Formen sind energischer gezeichnet, 
die Farbigkeit durch stärkere Kontraste von Licht 
und Schatten erhöht. Die jonischen Dreiviertel- 
siulen streben mit schärferen Kannelüren und 
reicheren Kapitellen schlanker und straffer empor, 
die kleinen Balustraden zwischen ihren Würfel- 
sockeln sind besser durchgebildet, nicht so kreisel- 
förmig gedrechselt wie in der Mauerstrasse. Die 
Fensterreihe des Mittelgeschosses ist durch eine höher 
geführte und reichere Umrahmung in ihrer beherr- 
schenden Wirkung gesteigert, die des oberen Ge- 
schosses durch wechselnde Widder- und Löwen- 
felle über die schematische Gleichförmigkeit er- 
hoben. So trifft man, wohin man blickt, auf Leben, 
Frische und Regsamkeit der Phantasie, während die 
Mauerstrassenfront mit ihrer aristokratischen Ruhe 
auch das Temperamentlose, das so leicht der Vor- 
nehmheit eigen sein kann, vereint. 

Was die künstlerische Analyse lehrt: die Priorität 
des Hauses Neue Schönhauserstr. 5, bestätigt auch 


Schadow als Relief für ein Zimmer der Gräfin Lichtenau, das 
sie dem Andenken ihres Sohnes weihte, kennt, wird in den 
Liegefiguren der Mauerstrasse leicht die Anlehnung an die Art 
des Meisters entdecken. 


die historische Überlieferung. Freilich findet man 
diese nur zum allergeringsten Teil in dem kaum 
einige Blätter starken Aktenfaszikel des Oberhof- 
bauamts,* aus denen nur zu ersehen, dass der Kauf- 
mann und Materialist August Wilhelm Flöricke 1786 
bald nach dem Tode Friedrichs des Grossen um 
einen Neubau einkam und dass der Bauetat für 
1787 dazu bereits 6711 Rtlr. 11 Gr. 3 РЕ als erste 
Rate aufwies. Bemerkenswert ist die Begründung 
seines Gesuches. Er wies auf den „sehr übeln Effekt“ 
hin, den sein altes hölzernes, sehr baufälliges Haus 
zwischen die neuen Bauten“ mache in einer Strasse, 
die „alle sowohl einheimische als fremde hohe Herr- 
schaften, welche Ihro verwitweten Majestät die Cour 
in Schönhausen machen“, passieren müssen. 

Aber Flöricke erlebte nicht viel mehr als 
dieses erste Stadium, seine junge Witwe mit „drei 
angenehmen Kindern“ dagegen um so mehr. 
Sie lernte beim Fortführen des Baues den etwa 
dreissigjährigen grossen und starken Maurermeister 
Carl Friedrich Zelter kennen, der noch lange sein ihm 
vom Vater überkommenes Handwerk trieb, während 
er schon mit Leib und Seele sich der Musik ver- 
schrieben hatte. Es ist reizend in seiner Selbst- 
biographie zu lesen, wie sich zwischen der Witwe 
und ihm zartere Beziehungen anbahnen, wie er sie 
von den Zudringlichkeiten eines jungen, fad ge- 
schwätzigen Baukondukteurs und eines älteren ha- 
geren Uhrmachers, dessen Körper aussah ,,wie ein 
Bündel senkrecht aufgestellter Latten“, befreit, sie 
hinüberrettet in die „balsamische“ Gesellschaft seiner 
Mutter und schliesslich heiratet, gewiss aus Liebe, 
weil „wo diese junge Frau ihre Hand hinlegte, alles 
heilte“, nicht minder aber auch, weil die Mutter an 
ihr so grosses Wohlgefallen fand und „um ihr eine 
Freundin und Vertraute zu geben.“ Das alles geschah 
bald nach Vater Zelters Tode 1787, endete aber 
auch bald, da die junge Frau nur bis 1795 lebte. 
Von ihren „drei angenehmen Kindern‘ hat der eine 
Sohn dem Stiefvater schweres Leid, aber auch den 
höchsten Trost gebracht. Der junge Mann erschoss 
sich 1812 und als Zelter dem Freunde nach Weimar 
diese Schreckensthat meldete, schrieb ihm Goethe 
den berühmten Brief vom 3. Dezember 1812 mit 
dem brüderlichen Du. Dadurch rückt dieses Haus, 
wenn auch bescheiden an der Peripherie, in den 
Glanzbereich eines unsterblichen Namens . . . 

Zusammen mit seinerumfänglicherausgestalteten 
Doublette zeigt es, zu welcher Höhe in einer Zeit, 


* Geh, St. Arch. Akten d. Ob. Hof-Bauamts Rubr. VIL 
Sect. VI, Lit, F. Nr. 3. 
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die man ihres politischen Herabstiegs wegen auch 
künstlerisch später nicht gebührend bewertete, 
die bürgerliche Baukunst in Berlin sich empor- 
geschwungen hat. Man begreift, dass den abge- 
wiesenen Freiern der munteren Witwe Flöricke 
„alles zu kostbar, zu stark und zu hoch“ erschien. 
Aber diesen Mäklern und Nörglern stand jetzt, von 
Zelters Kraftgestalt trefflich repräsentiert, ein пеп 
erstarktes Bürgertum gegenüber, das aus seinen 
Bedürfnissen und seinem Selbstbewusstscin heraus, 
unterstützt von der Freigebigkeit eines in künst- 
lerischen Dingen grosssinnigen Monarchen, mit 
Hilfe von Meistern, die es selbst hervorbrachte, das 
architektonische Bild der Stadt charaktervoll aus- 
zubauen verstanden hat. 


П. 
as Interesse am Hause Mauerstrasse 3 6 ist mit 
1) dem Baugeschichtlichen keineswegs erschöpft. 
Denn es war vor vielen ausersehen, den Rahmen und 
die Bühne zu bilden für eines der inhaltreichsten 
und geistig belebtesten Kapitel aus der Geschichte des 
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literarisch ästhetischen Altberliner Lebens. In dies 
Haus zog 1827 Rahel für die letzten sechs Jahre, 
die zu leben ihr noch beschieden waren.* 

Rahels Berliner Existenz hat sich in einem 
ziemlich eng gezogenen Umkreise mit dem Gen- 
darmenmarkt als Mittelpunkt abgespielt. Ihr Vater- 
haus, darin sie, 1771 geboren, die erste und grössere 
Hälfte ihres Lebens zugebracht hat, stand Jäger- 
strasse 54, der alten Seehandlung schräg gegenüber. 
Wenn sie aus der Thür trat, war sie mit zwei Schritten 
auf dem Platze, dessen Wandlungen sie alle erlebt 
hat. Nicht nur sah sie die malerischen Turmbauten 
Gontards sich erheben, wichtiger für ihr Innenleben 
war dasGebäude, das sie in ihrer Mitte einschlossen: 
das Theater. Sie hat es zuerst besucht, als es, noch 
bescheiden und unansehnlich in seinem Äusseren, 
wie es Friedrich der Grosse für die französische 
Schauspielertruppe errichtet hatte, schon eine Stätte 
deutscher Kunst war, an der Fleck seine Triumphe 
feierte. Dann sah sie es ersetzt durch den umfiing- 
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lichen Bau von Langhans, in dem IfFland als Direktor 
waltete und Schiller mit Kotzebue um den Erfolg 
des Augenblicks streiten musste. Und ihre letzten 
TheatereindrückeempfingsieinSchinkelsTempelbau. 

Aber so sehr sie des Theaters als Anregung 
bedurfte, der höchste Genuss, den sie kannte, 
der des eigenen Geistes, winkte ihr in den vier 
Wänden ihres Hauses. Nicht so sehr das Eck- 
zimmer, wo sie ihren ersten Salon hielt, war der 
Schauplatz dieser unentbehrlichsten aller Freuden, 
sondern oben die Mansarde, „bequem, doch ohne 
Luxus eingerichtet“, mit einem schrägen Dach- 
fenster und dem Porträt Lessings an der Wand. 
Hier hat sie 1793—1808 ihre glücklichsten, auch 
ihre schmerzvollsten Jahre verlebt. 

„Da ist mein Mausoleum“, schrieb sie später 
in fast wehmütiger Erinnerung. „Da hab ich ge- 
liebt, gelebt, gelitten, mich empört. Goethen 
kennen lernen. Bin mit ihm aufgewachsen, hab 
ihn unendlich vergöttert! Da wacht ich und litt 
viele, viele Nächte durch, sah Himmel, Gestirne, 
Welt mit einer Art von Hoffnung; wenigstens mit 
heftigen Wünschen. War unschuldig . . .* Welche 
Erinnerungen múgen sie heimgesucht haben, als 
sie diese Zeilen schrieb! Da standen die beiden 
bittersten Enttäuschungen ihres Herzens wieder 
auf: die Leidenschaft zu dem schwachen, unselb- 
ständigen Grafen Karl von Finckenstein, die sich 
Jahre hindurch hinschleppte, und bald danach, 
1802, die nicht minder ernsthafte Liebe zu Don 
Raphael d’Urquijo, dem jungen spanischen Lega- 
tionssekretär, dessen kindischer Egoismus die ge- 
sellschaftliche Freiheit der älteren reifen Frau ty- 
rannisch zu unterdrücken strebte. Und mit diesen 
Enttäuschungen lebte auch das reinste Glück dieser 
Jahre von neuem auf: der Tempeldienst, den sie 
Goethe geweiht und der durch das persönliche 
Zusammentreffen mit dem Idol in Karlsbad 1795 
noch an priesterlicher Inbrunst gewann. 

Der Vater starb früh, die Brüder, alle jünger 
wie Rahel, gingen einer nach dem andern aus 
dem Hause, die Schwester Rosa verheiratete sich, 
und so blieb Rahel mit der Mutter schliesslich 
allein. Doch kamen die Frauen je länger je we- 
niger miteinander aus. Nicht etwa dass Chaiche 
Levin keine gütige Mutter gewesen wäre; nicht als 
ob Rahel es an Kindesliebe hätte fehlen lassen: in 
diesen Frauen standen nicht nur zwei Menschenalter, 
auch zwei Weltanschauungen verständnislos sich 
gegenüber. Die Mutter, still und gedrückt neben 
dem impulsiven, oft despotischen Vater, ihr Leben 
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aufzehrend in den Sorgen des Alltags und der 
Wirtschaft; die Tochter, geistig höchst angeregt, 
durchaus nicht emanzipiert unwirtschaftlich, aber 
doch niemals versunken im Prosaischen des Le- 
bens, dazu leidenschaftlich mit sich selbst beschäf- 
tigt, an der eigenen inneren Befreiung rastlos ar- 
beitend: wie sollte da die Entfremdung ausbleiben? 
„Ich bitte dich, lasse die Welt aus ihre Fugen, du 
kriegst sie nicht wieder rein“ — das war der 
trostlose Refrain, den Rahel, so oft sie Vertrauen 
brachte und Verständnis suchte, immer zu hören 
bekam. Und wie oft mag die Alte, wenn sie das 
Kämpfen und Ringen der Tochter sah, ihre innere 
Unruhe nur als Störung der eigenen Resignation 
empfindend, mit Fromet Mendelssohn, der Frau des 
Philosophen, geseufzt haben: „Wie mies ist mir 
vor tout univers!“ 

So kam es denn 1808 zur Trennung, und 
zwar war es die Mutter, die den Platz räumte, 
um bis zu ihrem Tode im Oktober 1809 die 
Tage zuzubringen „in einem düstern, ruppigen, 
unbequemen chez-elle, ohne Gesellschaft, ohne 
Genuss, ganz das bisschen Glanz und Wohlhaben- 
heit weg, im erbarmungswürdigsten Geiz, fast 
allein existierend.“ Rahel, die das teure Quartier 
allein nicht halten konnte, zog nach der Char- 
lottenstrasse 22 in das Trenksche Haus, das sie 
schon nach zwei Jahren mit einer sehr bescheide- 
nen Wohnung in der Behrenstrasse 48 vertauschte. 
Denn inzwischen hatten sich auch ihre äusseren 
Verhältnisse verschlechtert, und die Brüder sahen 
sich geschäftlich genötigt die jährliche Rente der 
Schwester um ein Drittel zu vermindern. Die 
Hebel ihrer geistigen Existenz, Musik, Theater 
und — die Hauptsache! — häusliche Geselligkeit 
funktionierten nicht mehr; was sie nie gekannt 
hatte, Einschränkung, äusseres Beschränktsein, 
musste sie nun auskosten, und sie empfand diese 
Bitternis bei ihrer schwankenden Gesundheit 
doppelt. 

„Es dauert zu lange, zur Probe, zur Busse, zu 
was es sei“, klagte sie; aber es ging doch vorüber. 
Und wenn auch nicht das alte, ruhige, so kam doch 
ein neues Leben, eines, auf das sie sich gewiss 
keine Hoffnung mehr gemacht hatte: an der Seite 
eines Mannes. Am 27. September 1814 heiratete 
sie Varnhagen von Ense, nachdem sie an dem- 
selben Tage in aller Stille die Taufe empfangen 
hatte. Sie war dreiundvierzig, er noch nicht drei- 
ssig. Und sie erschien ganz aufgeheitert: ,,Es ist 
ein durchaus vergntigliches Evenement, und es wird 


eine äussere angenehme 
und innen gar keine Ver- 
änderung machen . . .“ 

Zum Teil behielt sie 
recht. Ihr Wesen blieb un- 
verändert, Varnhagen war 
nicht die Persönlichkeit, 
von der eine Rahel abfär- 
ben konnte, Aber die äus- 
sere Veränderung war kei- 
neswegs nur angenehm. 
Denn der diplomatische 
Dienst, der Varnhagen an 
die Person des Staatskanz- 
lers Hardenbergattachierte, 
trieb das Ehepaar zwischen 
Wien und Paris hin und 
her und hinderte vor allem 
Rahel, sich einzuwurzeln 
und den Garten ihres Inne- 
ren recht zum Blühen zu 
bringen. Wien, Frankfurt 
am Main und Karlsruhe 
sind die grösseren Etappen 
dieser späten Wanderjahre. 
In unbequemen und engen 
Quartieren regte sich die 
Sehnsucht nach dem ver- 
lorenen Paradies der Jager- 
strasse. „Ich, die ich ewig 
gut wohnte bei Mama; der 
Quartier, Lokal alles ist; 
die ein schlechtes geradezu 
tötet. Siehst du“, schreibt 
sie an ihre Schwester Rosa 
Asser Ausgang 1815, „ich 
habe kein Glück; denn seit 
meiner Verheiratung lebe 
ich so. Immer sur chemin 
et voie, was mich der Position wegen in der Jugend 
entzückt hätte, jetzt aber mir ein Greuel ist, der 
mir Heimat, Asyl, Ruhe und Musse raubt.“ 

Aber einmal endete auch dies „Herunter- 
schneien“ in fremde Orte. Varnhagen erhielt 1819 
seine Abberufung aus Karlsruhe, die zugleich das 
Ende seiner diplomatischen Laufbahn bedeutete, und 
seit Oktober war das Ehepaar wieder in Berlin. 

Für die nächsten Jahre bis 1827 schlugen 
Varnhagens ihr Quartier Französische Strasse 20, 
Ecke der Friedrichstrasse, auf. Von dem Geräusch 
und Getriebe, das heute diese lärmvollste Gegend 
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umbraust, war damals auch nicht der leiseste Vor- 
klang zu spüren. Aber sei es, dass die Wohnung, 
so bequem sie gelegen war, doch nicht den Wiin- 
schen Rahels entsprach, die mit den Annehmlich- 
keiten der Stadt zugleich wenigstens die Ahnung 
eines ländlichen stillen Zufluchtsortes beanspruchte, 
sei es, dass eine bessere Gelegenheit sie lockte: 
1827 finden wir sie im ersten Stock der Mauer- 
strasse 36 hinter jener vornehmen klassizistischen 
Fassade mit dem Blick die lange Französische 
Strasse hinunter. Über diese Wohnung sind wir 
durch Rahel selbst und durch einen anonymen Be- 


sucher, dessen Erinnerungen aus dem März 1830 
Varnhagen veröffentlicht hat, eingehender als über 
alle ihre früheren unterrichtet. 

Schon tiber die fünfzig hinaus und immer ab- 
hängiger von ihrem kränklichen Körper, sah sich 
Rahel mehr und mehr auf das Haus angewiesen. 
Wie wohl thaten sie ihr, diese hellblauen Zimmer, 
geräumig und besonders hoch, von den grossen 
Fenstern immer gut durchlüftet, ohne einengendes 
Gegenüber mit dem Blick die gerade Strasse hin- 
auf. Und wenn sie da von ihrem Eckfenster, die 
lange Häuserzeile hinuntersehend, das beruhigende 
Gefühl empfand, in der Geborgenheit nachbar- 
lichen Beieinanders zu leben, so gewährten die stillen 
Hinterzimmer, unter deren Fenstern die Bäume 
der Nachbargärten sich herzudrängten, den nicht 
minder wohligen Eindruck von ländlicher Abge- 
schiedenheit. Das rauschte mit seinen vollen Kro- 
nen in warmen Sommernächten und das tropfte 
zur Herbst- und Winterzeit mit einschläfernder 
Musik aus den dürren Zweigen und Ästen. Mit 
der Reizbarkeit ihrer Organe witterte sie hier „wie 
in einem Forsthaus Luft und Geruch“, jenen Duft, 
der schwer und beklemmend herüberwallt und 
jenen andern, feucht und kühl, in den der Moder- 
geruch der sterbenden Natur sein melancholisches 
Parfüm mischt. Wie war sie abhängig vom 
Wetter, von der Jahreszeit, von der Laune alles 
Atmosphärischen! Die meisten ihrer Briefe, na- 
mentlich aber aus ihren späten Jahren tragen am 
Kopf eine knappe meteorologische Notiz und 
nicht selten steht sie in greifbarer Beziehung zu 
dem Inhalt des Schreibens. Hier in den Hinter- 
zimmern durchwanderte sie ihre Leidensstationen, 
wenn ihr Brustübel sie Nächte hindurch quälte; 
nur ihre Dienerin, die treue Dore, sah, wie und 
was ihre Herrin litt. Hier ist sie auch gestorben in 
den ersten Morgenstunden des 7. März 1833. 

Vorn aber in den „schlossartigen“ Zimmern 
bekam man nur die Rahel ihrer besten Stunden 
zu sehen: „ihre kleine gedrungene Gestalt, ihr 
klares, feines Gesicht, trotz den Jahren und lang- 
wieriger Kränklichkeit noch von bewunderns- 
werter Frische, ihre feste und leichte Haltung, alles 
war in einer gewissen Übereinstimmung.“ Die 
Einrichtung der Empfangs- und Wohnräume war 
indessen keineswegs „schlossartig“. Nur das Not- 
wendige war vorhanden. Ein Fortepiano diente 
mehr ftir ihre musikalischen Gäste als für sie 
selbst, die nicht austibend war; geringe Bildnisse 
hingen an der Wand, zwei Büsten, die des Prinzen 
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Louis Ferdinand und Schleiermachers standen zwi- 
schen Blumentöpfen. Tisch, Sofa, Stühle vervoll- 
ständigten die bescheidene Ausstattung, der jede 
Kostbarkeit, jeder Glanz fehlte; „aber das Ganze 
machte dennoch einen eleganten Eindruck, oder 
vielmehr die Anordnung war so gefällig und be- 
quem, dass sie jenes eigentümliche Behagen her- 
vorbrachte, welches durch die höchste Eleganz be- 
wirkt werden soll und bei den grössten Mitteln 
doch so oft verfehlt wird.“ Gut bürgerlich mit 
jener nüchternen Schattierung ins altpreussisch Spar- 
same, die Friedrich Wilhelm III. bevorzugte, sah 
es in der Mauerstrasse aus. 

Und auch im Vergleich zu den übrigen Salons 
— im reichen Beerschen Hause, beim Staatsrat 
Staegemann, bei Savigny, beim Buchhändler Rei- 
mer und in Mendelssohn-Bartholdys Vaterhause — 
war der Ton bei Varnhagens mehr auf das Echo 
der Vergangenheit als auf den vollen Laut der 
Gegenwart gestimmt. 

Rahel selbst hat ihren Salon „die Dachstube, 
im grösseren fortgesponnen“* genannt, Aber der 
Geist der frühromantischen Zeit vom Anfang des 
Jahrhunderts hatte sich so wenig bannen lassen, 
wie die Besucher ihrem allgemeinen Menschen- 
schicksal hatten entgehen können. Vergleicht man 
den schon zitierten Bericht des anonymen Be- 
suchers von 1830 mit den gleichfalls von Varn- 
hagen veröffentlichten Erinnerungen „aus den Pa- 
pieren des Grafen S*** gegen Ende des Jahres 
1801“, so wird man der Verschiedenheit der 
beiden geselligen Welten aufs anschaulichste ge- 
wahr. Das Glück des Schwärmens ist dahin, und 
nie wieder konnte der Zauber der Stunde herauf- 
beschworen werden, als Prinz Louis Ferdinand 
noch in später Nacht am Klavier phantasierte 
„kühn und gewaltig, oft rührend, meist bizarr, 
immer von höchster Meisterschaft“ und die Töne 
über den phantastisch im Dunkel liegenden weiten 
Platz hinwegklangen durch das offene Fenster, in 
dessen Rahmen die Silhouetten von Demoiselle 
Levin und dem Fürsten Radziwill auftauchten .. 
Wie anders lauten die Namen in den beiden Be- 
richten und fordern zur Vergleichung auf. Jetzt 
spielt Alexander von Humboldt die erste Rolle, 
und um ihn gruppieren sich der General von 
Pfuel, Professor Gans, der jugendliche Leopold 
Ranke, die Sängerin Milder und als interessantestes 
Paar Bettina und der Fürst Pückler-Muskau. 

Aber, wie gesagt, zu den grossen Stimmungs- 
fermaten erhob sich die Konversation nicht mehr. 
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Denn auch Rahel war mit den Jahren ganz all- 
mählich eine andere geworden. Der Untergrund 
ihres Wesens, das Kritische, stieg langsam mehr 
und mehr an die Oberfläche. Was um sie her ge- 
dacht, geschrieben und gesprochen wurde, regte 
sie nach wie vor lebhaft an, aber sie nahm es 
prüfender auf, sie spürte darin ein Fremdes, ein 
Neues, dem sich ganz hinzugeben sie nicht ver- 
mochte, Zu tief wurzelte sie in den Zeiten der 
aufstrahlenden Romantik mit ihrem schwärmeri- 
schen Humanitätsideal, um diesen Nachsommer 
noch ungetrübt zu geniessen. Das zeigte sich auch 
in ihrem Verkehr ausser dem Hause; am wohlsten 
fühlte sie sich bei Mendelssohns, nicht nur, weil 
sie in deren schönem Garten am Ende der Leip- 
ziger Strasse „am friedlich grünen Tische‘ sich für 
die „grösste Kränkung“ ihres Lebens, dass sie selbst 
keinen hatte, entschädigte, sondern vor allem weil 
sie dort noch wohlthuend vom Geisterhauch der 
alten Tradition sich berührt fühlte. 

Aber gerade, was das Mendelssohnsche Haus 


frisch und sprossend erhielt, der junge talentierte 
Nachwuchs, das fehlte bei Varnhagens. Rahel ist 
kinderlos gestorben. Zeitlebens hat sie Sehnsucht 
nach einem Kinde empfunden und sie in mütter- 
licher Hingabe an anderer Leute Kinder, vornehm- 
lich an die Tochter ihrer Nichte, gestillt. Viel- 
leicht war es am besten so; denn ich glaube, dass 
Rahel so wenig zur Mutter bestimmt gewesen 
letzten Grunde zur 
Gattin war. Sie sehnte sich und genoss voraus in 
ihrer mit ungeheurer Schärfe arbeitenden Vorstel- 
lungskraft; aber auf die Dauer, in langsamer Reak- 
tion, sah sie sich immer von der Wirklichkeit ent- 
täuscht. 


wäre, wie sie es auch im 


Sie war geschaffen für den Verkehr, der ihr 
die Menschen zutrug und sie auch wieder von 
ihnen befreite. Fast mehr noch für den brieflichen, 
als für den persönlichen. Da genoss sie sich, die 
eine geistige Egoistin war, am feinsten und am 
gründlichsten. Vielleicht hätte, wenigstens in ihren 
späten Jahren, dieser geistige Egoismus sie von dem 


geselligen Verkehr ganz abgelenkt. Schon 1822 
schreibt sie: „Ich liebe Gedanken, Denken und 
Einfälle immer mehr; sie ergötzen mich und stär- 
ken mich ungemein, sie heilen und flicken mich 
Aber sie war eitel auf ihre intellektuelle 


pas 


aus.“ 
Anziehungskraft*, dass sie ein „Menschenmagne 
war und dass (was den besonderen Stolz der ge- 
sellschaftlich Vorurteilslosen ausmachte) „alle 
Klassen, alle Menschen zu mir reden“. Sie selbst 
hat für diesen Egoismus, für diese Eitelkeit mit 
ihrem Besten gezahlt: mit den Schmerzen, die sie 
von den Menschen erfuhr. Aber ihr Wesenskern, 
ihr Erbe aus dem Zeitalter der Aufklärung, das 
Kritische wurde mit den Jahren ihr bester Schutz. 
So kam es, dass Rahel aus einer „vortrefflichen 
Dienerin der Geselligkeit“ sich zu einer „Meisterin 
der Gesellschaft“ umformte, das heisst abkühlte. 
Und damit ist in zwei Worten auch der Unter- 
schied zwischen dem Salon der Demoiselle Levin 
in der Jägerstrasse 54 und dem der Frau von Varn- 
hagen, Mauerstrasse 3 6, gekennzeichnet, 
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Nach Rahels Tode behielt Varnhagen die 
Wohnung bei. „Da ist mein Mausoleum!“ hätte 
er der Geschiedenen nachsprechen können, er, der 
zunächst nichts Besseres kannte als der Herold 
eines umfassenden Rahel-Kultus zu werden, Erst 
jetzt tritt er hervor und konstituiert sich als ästhe- 
tische Macht, die Gelehrte und Künstler, und dar- 
unter erste Namen wie Alexander von Humboldt, 
als höchste Instanz für ihre Produktionen anrufen. 
So viel ihm Rahel gegeben — denn er war wesent- 
lich der empfangende Teil — so dankbar er ihren 
Besitz empfand (besonders wenn er auf Reisen ihr 
Bild im Rosenrot der Ferne sah) — das Ungleich- 
artige dieser Ehe hat ihn doch nicht immer be- 
friedigt. Wie sein Auge noch an Fanny Herz 
hing, während seine Hand sich schon hinüber- 
streckte zu Rahel, so wurde ihm jetzt, kaum dass 
er Rahel begraben, Marianne Saaling ernstlich ge- 
fährlich. Aber er war weder der Mann der Lei- 
denschaft, noch überhaupt der Initiative, geistig 
verwöhnt und durch Rahel, die darin etwas Männ- 
liches zeigte, auf Weiberlaunen nicht abgestimmt 
— und so blieb er allein. 

* Hierfür liefert auch das von allen Biographen masslos 
bewunderte Benehmen Rahels Goethe gegenüber den Beweis, 


den sie lieber im unvortheilhaft ausschauenden wattierten 
Morgenrock empfangen wollte, als ihn auch nur fünf Minuten 


warten lassen. 
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Die rasch erscheinende Folge seiner schon früher 
begonnenen biographischen Denkmale,seiner,,Denk- 
würdigkeiten und vermischten Schriften“ (7 Bände) 
erhoben ihn zum berühmten Schriftsteller. Und der 
Stern Rahels funkelte über ihm und wob um sein 
Haupt die Gloriole des Zeugen einer grossen Ver- 
gangenheit. Dazu veredelten die Jahre sein Äusseres 
und machten aus ihm jene glänzende Erscheinung, 
die Julius Rodenberg noch von seiner Studentenzeit 
her so unverlöschlich in der Erinnerung bewahrte: 
„Den schönen Greis mit dem Silberhaar, dem eisernen 
Kreuz auf der Brust und demselben feinen Lächeln, 
welchesschon Heine bezaubert hatte, hinter welchem 
sieh aber etwas Scharfes und Ironisches verbarg.“ 

TrefFlich verstand er es, die Distanz desBerühmt- 
seins mit Würde zu wahren. Sein Lieblingsplatz 
war vor dem mitten im Zimmer stehenden Schreib- 
tische seines Arbeitskabinets, das an den nun ver- 
einsamten Salon Rahels stiess, unter Büchern, das 
Relief Tiecks von Rahel vor sich.* Zahlreiche Zettel 
voll der gefährlichsten Vertraulichkeiten seiner 
Freunde und scharfer Beurteilungen, in denen sich 
die boshafte Seite seines Charakters offenbarte, 
sperrte er in sorgsam etikettierte Schachteln, die er 
alphabetisch ordnete. Als seine Nichte Ludmilla 
Assing diese gefährlichen Pandorabiichschen nach 
seinem Tode mit ahnungsloser Sorgfalt öffnete, 
machten der Geifer und die Galle, die sie enthielten, 
viel böses Blut. 

Ludmilla war dieTochter des Hamburger Arztes 
Assing und der auch dichterisch thätigen Schwester 
Varnhagens Rosa Maria. Nach dem Tode ihrer 
Eltern — noch nicht zehn Jahre, nachdem Rahel 
heimgegangen — zog sie zu dem Onkel nach Berlin 
und leitete sein Haus. Mit ihr kam Leben auch 
wieder in das Eckzimmer mit dem Blick die Fran- 
zösische Strasse hinunter, wo die Vergangenheit 
webte und es „nach Staub und welken Blumen roch, 
wie ein altes Buch, das man aufschlägt“. Aber nicht 
mehr abends nach dem Schauspiel, wie zu Rahels 
Zeiten, fand man sich ein, auch nicht so regelmässig, 
sondern nachmittags zu den angesagten Kränzchen. 
Dann wurde auch Varnhagen sichtbar, in seiner 

* Friedrich Tieck hatte 1796 Rahels Kopf als Porträt- 
medaillon modelliert. Rahel liebte das Bildnis nicht — „ich 
habe etwas Hideuses? — so sehr sie die Ähnlichkeit anerkennen 
musste, Zu ihren Lebzeiten galt das Kunstwerk als verschollen. 
Erst nach ihrem Tode fand sich ein Abguss im Besitz einer 
Jugendfreundin, der Gräfin Sparre in Schweden, „zwar nicht 
unverletzt, aber doch in solchem Zustande, dass das Ganze 
leicht und sicher wiederherzustellen war.“ Tieck selbst be- 
sorgte die Restaurierung und liess danach Abgüsse in Bronze 


und Gips herstellen. Vgl. Varnhagen, Rahels Bild im dritren 
Teil der vermischten Schriften (1888) S. 212 f. 


lächelnden Vornehmheit die In- 
karnation der auf die feinste Gei- 
stigkeit gestimmten alten Zeit ....* 
Unter den vielen, die an sol- 
chen Tagen die alte, heute durch 
eine in den schwerfälligen For- 
men der deutschen Renaissance 
ersetzte Treppe hinauf stiegen, 
weit über Lassalle, Adolf Stahr, 
Vehse und Ring hinaus, nimmt 
ein Schweizer unsere Teilnahme 
in Anspruch, der damals in Ber- 
lin „im ästhetisch erweckten“ das 
harte und für ihn noch dazu 
karge Brot der Fremde ass. Durch 
den Heidelberger Verleger hatte 
Varnhagen die екеп 1846 ег- 
schienenen Gedichte Gottfried 
Kellers ohne Wissen des Autors 
erhalten, und ein anerkennendes 
Schreiben überraschte eines Tages 
den jungen Poeten. Daraufhin 
sandte ihm Keller auch seine 1851 
bei Vieweg verlegten „Neueren 
Gedichte“ zu. Eine Einladung 
des seit 1850 in Berlin Weilenden 
erfolgte, wurde angenommen, 
aber erst 1854 kam es zu näherem 
Verkehr. Wenn Keller einst vor 
Freiligrath** gespöttelt hatte: 
„werde nun aber doch den Harn- 
wagen von Ense — so schnell 
war ihm Berliner Wortwitzelei 
ins spröde Schweizer Geblüt ge- 
schlagen! — aufsuchen und mich 
bescheiden hinten aufsetzen,“ so 
fühlte er sich, nachdem er dort 
Fuss gefasst, ohne Spott wohl und angeregt, be- 
sonders seit Ludmilla sich „höllisch“ für ibn er- 
klärt hatte. Auch an Rahel erhielt er ein Andenken, 
ihr Handexemplar des „Cherubinischen Wanders- 
Mannes“ von Angelus Silesius in der Münchener 
Ausgabe von 1827. Man weiss, wie die „geist- 
reichen Sinn- und Schlussreime** des vehementen 
Gottesschauers im Grünen Heinrich und in den 
Sieben Legenden nachgeklungen haben. 
Ungebrochenschritt Varnhagen über die Schwelle 


* Vel, das Kapitel „Varnhagen und sein Kreis“ in Max 


Rings Erinnerungen II, 83 ff. 
** Baechtold, С. Kellers Leben 
bücher II, 102, 


, seine Briefe und Tage- 
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des Patriarchenalters, ein Repräsentant jener nun 
schon altmodisch gewordenen feinenLiebenswürdig- 
keit, wodurch, jeder in seiner besonderen Art, neben 
ihm auch Fürst Pückler und General von Pfuel „vor 
allen jüngeren Herren“ glänzten. Die alte Garde 
schlug noch immer siegreich den draufgängerischen 
Nachwuchs. 

Er starb 1858 den 10. Oktober und fand seine 
Ruhestatt neben Rahel auf dem Dreifaltigkeitskirch- 
hof vor dem Halleschen Tor. Dicht sind die schlich- 
ten Hügel mit Epheu übersponnen; auf den ab- 
geschrägten Marmorsteinen, die zu ihren Häupten 
liegen, erstrahlen in mattem Gold nur die Namen 
und die notwendigsten Daten. Bescheidener kann 


niemand sein letztes Haus herrichten, als hier ge- 
schehen. 
+ 


Der literarisch-ästhetischen Epoche folgt ein 
Epilog, der effektvoll im Lichte der grossen militäri- 
schen Repräsentation erstrahlt. 

Nachdem das Haus im Innern manche Um- 
wandlung im Ungeschmack der Gründerjahre er- 
fahren hatte und zwischen Hof und Garten ein 
schwerfällig wirkendes Stallgebäude mit freiem 
mittleren Durchgang erbaut worden war, zogen 
in die nunmehr auch „schlossartig“ ausgestatteten 
Räume der bel ctage die Kommandierenden des 
III. Armeekorps. 

In der Mitte der achtziger Jahre wurde dem 
Grundstück das schmale Nebenhaus Nr. 35 ange- 
gliedert. КуШпапп und Heyden ähnelten seine 
Zweifensterfront dem alten Nachbar an, doch so, 
dass man namentlich in Dach und Obergeschoss 
den modernen besseren": Geschmack wahrnimmt, 
der das alte Vorbild schulmeistern möchte. Diese 
Front verkleidet indessen nur die eine Schmalseite 
von einem allerliebsten Landhaus in den zierlichen 
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Formen französischer Schlösschen, das mit Terrasse 
auf den Garten gerichtet ist und hier, fern vom 
Geräusch und der Prosa der Strasse, ein Rokoko- 
idyll vortäuscht. Mit einem Schlage glaubt man 
sich in eine andere Welt versetzt: ein Springbrunnen 
steigt mit dünnem Strahlenwurf in die Höhe, die 
Blumen leuchten und duften und aus den herüber- 
winkenden Baumwipfeln schallen Vogelstimmen. 
Selbst das Gegenüber eines zweiten Stalles hebt den 
Zauber der Illusion nicht auf, 


їх 


Auch das Schicksal dieser Erinnerungsstätte hat 
im Ungewissen geschwebt. Der Plan war au fgetaucht, 
die Französische Strasse über die Grundstücke Mauer- 
strasse 35—37 hinweg durch die alten Gärten der 
Wilhelmstrasse bis in den Tiergarten zu verlängern. 

Doch ist diese Gefahr glücklich vorüberge- 
gangen, Rahels Haus wird wenigstens in seiner 
äusseren Erscheinung erhalten bleiben als ein Denx- 
mal des besten bürgerlichen Baustiles,den Berlin je be- 
sessen, und als eine ehrwürdige Erinnerungsstätte an 
jene altberliner Salons, deren vornehme Geistigkeit die 
Höhe damaliger Gesellschaftskultur ermessen lässt. 
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KÜNSTLERISCHE PROBLEME 


IN DER VORKLASSISCHEN PLASTIK 


THESEUS UND ANTIOPE. MARMOR. 
GIEBELGRUPPE VOM APOLLOTEMPEL ZU 
ERETRIA. JONISCH, ENDE DES SECHSTEN 

JAHRHUNDERTS 
MUSEUM CHALKIS 


VON 


EMIL WALDMANN 


Motto: Die Antike ist ein Feld, dessen 

Bestellung leicht unfruchtbar wird, wenn 

man keine eigene Inspiration mitbringt. 

o wie jedes Zeitalter seinen Homer auf seine eigene, ihm eigentüm- 
liche Weise liest, so hat auch jede Epoche bildender Kunst ihr be- 
sonderes Verhältnis zur griechischen Kunst und zur griechischen Plastik. 
Was das achtzehnte Jahrhundert, beispielsweise, von den griechischen 
Werken verlangte, interessiert uns nicht mehr so sehr. Das liegt 
nicht nur daran, dass wir seit Winckelmann und Lessing mehr kennen 
gelernt haben von griechischer Plastik und dass uns seither die Werke 
der absoluten Blütezeit erschlossen wurden, sondern es liegt im letzten 
Grunde an der Art unserer modernen Plastik, an ihren Zielen und 
ihrem Streben. Was die heutige Skulptur vor allen Dingen will, das 
ist die Gestaltung der wahrhaft formalen Probleme in der Menschen- 
bildnerei, unter starker Zuriickdrángung geistiger Werte. Und wie wir 
heute bei der Betrachtung der früheren Malerei vor allen Dingen den 
Epochen und den Meistern unsere Aufmerksamkeit und unsere Liebe 
zuwenden, denen das Malerische an der Malerei die Hauptsache war, so 
interessieren uns von antiker Skulptur mehr als alle andern, auch die 
schönsten, jene Perioden, in denen das wahrhaft Plastische den Schaffen- 
den am Herzen lag. Das ist das gute Recht der Lebenden. Und so 
ist es keine Lästerung, wenn wir heute nicht mehr die absolute Höhe 
der griechischen Kunst, die Zeit des reifen Phidias und der Parthenon- 
skulpturen immer und immer wieder betrachten und lieben, sondern 
die Meisterwerke der vorklassischen Zeit. Dieses Recht erkennt sogar 
die Archäologie an, wenigstens in den Vertretern, die sie künstlerisch 
treiben, und sie weiss auch, dass der Grund dafür eben in dem Zusammen- 
hang mit der Kunst unsrer Gegenwart zu suchen ist. Denn nicht die 
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ausschliesslich plastischen Probleme beschäftigten yverhältnismässig langsam gegangen. Die Künstler 


Phidias und seinen Kreis, sondern ihm war es viel- 
mehr um das Schaffen geistiger Idealbilder zu thun, 
hinter dem gelegentlich sogar die Qualität des Ein- 
zelnen zurücktreten musste, und sei es auch nur 
unter dem Zwange der gross, der zu gross gestellten 
Aufgabe. Die plastischen Probleme beherrschte er, 
um sie brauchte er nicht mehr zu kämpfen, sie waren 
da in aller Lebendigkeit des eben Entstandenen, und 
so konnte er mit ihnen frei schalten und walten. 
Was er hinter ihnen suchte, das war etwas darüber 
Hinausgehendes, das „grosse Ethos“, etwas halb 
Geistiges. 

Das Verhältnis zwischen ihm und seinen Vor- 
gängern ist anders als das oft verglichene zwischen 
der italienischen Hochrenaissance und dem Quattro- 
cento. Die Hochrenaissance sucht wesentlich die 
Erfüllung eines formalen Ideals, während das 
Quattrocento sich vielmehr mit geistigen und see- 
lischen Dingen abgiebt. Dagegen ist die Kunst der 
vorklassisch griechischen Skulptur streng plastisch, 
mehr „reine Musik“, als die spätere Zeit, die in 
Phidias schon ein wenig vorausgeahnt wird. Geist 
und Seele sind nicht Eigentum des klassischen 
fünften Jahrhunderts, sondern bleiben dem vierten 
überlassen. Das kunsthistorische Verhältnis der Ent- 
wicklung in der griechischen Plastik und der italie- 
nischen Renaissance ist also nicht parallel, sondern 
es liegt eher umgekehrt. 

Die Eroberung des plastischen Ideals der Grie- 
chen fällt in die erste Hälfte des fünften vorchrist- 
lichen Jahrhunderts. Das Tempo der Entwicklung 
vollzieht sich mit einer Schnelligkeit, wie es in der 
Geschichte der Künste wohl einzig dasteht. 

Im siebenten und sechsten Jahrhundert war es 
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rücken, wie es scheint, sehr zaghaft vor. Dann, mit 
einem Male fast, wird ein grosser Schritt gethan. 
Wir wissen nicht genau, was für Umstände hierbei 
ausschlaggebend waren, ob vor allem die intensive 
Berührung mit der jonischen Kultur und Kunst zur 
Zeit der Pisistratiden oder, ganz allgemein, der dar- 
auffolgende Sieg der Demokratie in Athen, wie ihn 
die endgültige Vertreibung dieser Dynastie darstellte, 
und das damit verbundene Erstarken des Freiheits- 
gefühles. Thatsache ist, dass am Anfang des fünf- 
ten Jahrhunders die Kunst ihre Fesseln abwirft 
und sich in dem folgenden halben Jahrhundert die 
menschliche Gestalt erobert hat. 

Der Prozess, der sich nun abspielt, ist ein Kampf 
zwischen „Stil“ und „Natur“. Die Künstler haben 
ein Schema für die Einzelstatue, den bekannten 
Typus des Apollo mit dem vorgesetzten linken 
Bein, und den mehr oder weniger gelöst am Körper 
herabhängenden Armen, durchaus in strenger Fron- 
talität. Das hatte Jahrzehnte lang geherrscht, der 
Charakter dieser Kunst war streng, männlich, 
manchmal schwer, bisweilen ein wenig wild, aber 
immer von grossartiger Kraft. Und dasselbe Wesen 
atmet auch die so durchaus attische berühmte Figur 
des Kalbträgers. 

Demgegenüber brachten die Jonier nun etwas 
Andres, ein Ideal der Feinheit und Zierlichkeit, 
eine Zartheit der Formenempfindung und eine 
Heiterkeit der Anschauung, die im letzten Grunde 
aus einer stärkeren Sinnenfreude und einer unbe- 
kümmerten Naturfrische geboren wurden. Man 
fühlt vor den jonischen Werken, vor einigen dieser 
seltsamen Mädchenstatuen, die auf der Akropolis 
von Athen gefunden wurden (Abbildung 5. 44) 
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DETAIL DER GRUPPE „THESEUS UND ANTIOPE“ 


und vor der Gruppe des Frauenraubes aus dem Gicbel 
des alten Apollotempels in Eretria, jetzt im Museum 
in Chalkis (Abbildung S. 41 und 43), eine be- 
geisternde Freude am Leben, an der Wirklichkeit mit 
ihren Reizen und ihren Schönheiten. Etwas weniger 
Baumeisterliches als bei den Attikern, ganz wenig 
nur; dafür aber ein Hinneigen zur 
Holdheit, die man fast weiblich 
nennen könnte. Auch wo, wie 
bei dieser Gruppe von Theseus 
und Antiope, das Grossdekorative 
voll zur Geltung kommt, hat man 
an Köpfen und Körpern eine weit- 
gehende Weichheit der Behand- 
lung, ein sanftes Ineinanderfliessen 
der Übergänge, dem Leben ab- 
gelauscht, ein zärtliches Ver- 
wischen der Begrenzungen und 
harten Gliederungen. 

Als diese Kunst einmal im 
Lande war, musste es eine Ausein- 
andersetzung geben. Die grie- 
chische Bildhauerkunst lernte von 
dieser chiotischen Skulptoren- 
schule nicht nur die ausser- 
ordentlich entwickelte Marmor- 
technik, nicht nur das Raffine- 
ment der Behandlung, die Arbeit 
mit Drillbohrer und Sägefeile; 
sondern sie eignet sich die Eleganz 
und die Grazie dieser Auffassung 
an und nahm die fremden Fer- 
mente, die ohnehin von einer min- 
destens nahe verwandten Rasse 
gebracht wurden, in sich auf und 
verarbeitete sie. Aber das Grosse 
ist, dass sie darum doch nicht die 
Waffen streckte. Die beriihmte 
Giebelgruppe von Athenas Gigan- 
tenkampf aus dem Giebel des alten 
Parthenon zeigt klar, auch ohne 
einen Seitenblick hinüber zur Giebelgruppe aus 
Chalkis, dass es sich hier um eine Verarbeitung 
neuer Dinge handelte, um weiter nichts, und 
ein so unbestritten attisches Werk wie die „bou- 
deuse“ von der Akropolis, das Weihgeschenk des 
Euthydikos (Abbildung S. 46), sagt mit aller wün- 
schenswerten Deutlichkeit, wie es die attische Kunst 
immer gemeint hatte und wie sie es hinfort zu 
meinen gewillt war. Vergleicht man diesen Kopf 
mit dem jonischen Mädchen von der Akropolis (Ab- 


GRABSTELE EINES LAI FENDEN KRIEGERS. 


un 


bildung S. 44), was angesichts der hohen Qualität 
beider Werke sehr gut angängig ist, so sieht man, 
dass die altgriechischen, in der Arbeit eines Jahrhun- 
derts formulierten Prinzipien durch eine orientalische 
Invasion nicht über den Haufen zu rennen waren. 

Diese Prinzipien waren nicht einfach aus der 
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Naturnachahmung genommen, sie waren den jo- 
nisch-asiatischen entgegengesetzt, und beruhen auf 
Maass und Ordnung, Gesetz und Harmonie. 

Für das Zustandekommen dieses altgriechischen 
Stiles waren zwei Dinge von grosser Bedeutung ge- 
wesen, die Thatsache nämlich, dass, als die Erobe- 
rung der menschlichen Figur ernsthaft beginnen 
sollte, das griechische Ornament bereits geschaffen 
war, und die andre, für die Freiplastik noch wich- 
tigere, dass die dorische Architektur damals schon 
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vorhanden war. Zu der vornehmlich dem Relief 
zugute kommenden Sicherheit im Dekorativen ge- 
sellte sich das ausserordentlich entwickelte Gefühl 
für das Architektonische. Dieses blieb lange Zeit 
hindurch ein maassgebendes Element. Voreinge- 
nommen durch ähnliche Erscheinungen aus dem 
christlichen Mittelalter, der gotischen Skulptur, ist 
man geneigt zu glauben, die griechische Plastik 
habe sich an der Hand der Baukunst entwickelt 
und sich irgendwann und irgendwie von ihr befreit, 


ihre Gesetze jedoch 
beibehalten. Dies ist, 
soweit wir wissen, 


nicht der Fall gewesen. 
Die griechische Frei- 
skulptur war von An- 
fang an Freiskulptur, 
und selbst wenn alle 
noch so geistreichen 
Hypothesen über ihre 
Herleitung aus der 
baum- oder brettfir- 
migen Idolstatue recht 
behielten, sie war eben 
doch frei, und das 
architektonische Ge- 
fühl für Aufbau und 
Proportion wird doch 
einer eingeborenen Be- 
gabung verdankt, und, 
für die Entwickelung 
des fünften Jahrhun- 
derts, der langen vor- 
aufgegangenen Übung 
ineinem sicheren festen 
Typus. Bei dessen 
Schaffung und Durch- 
bildung war nicht all- 
ein die Naturbeobach- 
tung am Werke, sondern in noch höherem Maasse die 
ideale Vorstellung, die nicht ruhte und rastete, bevor 
sie sich nicht eine erschöpfende in allen Dingen klare 
Ansicht des darzustellenden Gegenstandes erobert 
hatte. Als diese Arbeit geleistet war, konnte jeder 
mögliche Realismus kommen, das Fundament war 
nicht mehr zu erschüttern, man besass in der festen 
Tradition immer ein wirksames Gegengewicht gegen 
die tausenderlei Zufälle der Einzelbeobachtung. 
Und als man dann daran ging, die gewissermaassen 
heiligen Prinzipien, wie die Frontalität zum Beispiel, 
selbst zu zerbrechen, und möglichst nahe an die 
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Natur heranzukommen, selbst da waren fürs erste 
die Gefahren noch gering, der lockende Gewinn 
war zu unsicher, als dass man ihm das ererbte Gut 
sorglos geopfert hätte. 

Um die Wende des sechsten zum fünften Jahr- 
hunderts nun ward es wie gesagt lebendig. Die 
Statue wird bewegt, die Frontalität wird durch- 
brochen und der Körper, bisher wesentlich als ein 
Raumganzes empfunden, wird nach Kenntnis seiner 
organischen Funktionen einheitlich belebt. Das er- 
forderte ein genaues 
Studium der Muskeln 
und Gelenke. Die un- 
gefähre nur für den 
allgemeinen Eindruck 
berechnete Gliederung 
des Rumpfes zum Bei- 
spiel, die wegen rich- 
tiger Gesamtpropor- 
tionen auch dann noch 
lebenswahr aussieht, 
wenn alles Einzelne 
falsch ist (wie bei einer 
Figur um 500), die 


genügte nun nicht 
mehr. Aber nun ist 
es ein hinreissendes 


Schauspiel zu schen, 
wie diese Griechen den 
Körper studieren, wie 
vorsichtig und mit wie 
grosser feiner Scheu. 
SiehabenkeineLeichen 
aufgeschnittenundkei- 
ne Gipsabgüsse über 
dem lebenden Modell 
gemacht — das kommt 
erst unter Alexander 
dem Grossen auf —, 
sondern sie haben sich auf ihr Auge und auf ihre 
tastende Hand verlassen. Die Beobachtung ist im 
Einzelfall thatsächlich so eingehend und so differen- 
ziert, dass auch der Betrachter dazu kommt, die 
tastende Hand mit zu Hilfe zunehmen, um allen Sen- 
kungen und Hebungen eines Körpers, allen Feinheiten 
der Gelenke, eines Knies, eines Knöchels nachzu- 
kommen, weil das Auge sie nicht wahrzunehmen ge- 
wohnt ist. Man hat gegenüber einzelnen dieser Torsen 
das Gefühl, als sei die Scheu vor dem Körper und 
seinem organischen Leben so gross gewesen, dass sie 
sich nachher auch der arbeitenden Hand mitgeteilt 


habe. Diese Künstler schlugen keine tiefen Löcher 
in den Marmor, sondern griffen die Oberfläche des 
Steines so wenig an wie möglich; die Struktur des 
keuschen Organismus sollte auch so zur Geltung 
kommen. Und dann wurden alle diese Erfahrungen 
der Beobachtung immer dem architektonischen Ge- 


motivs doch noch nicht von Stand- und Spielbein 
reden kann. Die Entwicklung, als Ganzes so schnell 
vollzogen, geht im Einzelnen darum aber doch nicht 
sprunghaft vor sich, sondern baut sich logisch in 
ungebrochener Folge auf. Dieser ganze Prozess ist 
etwa ums Jahr 450 beendet. Damals beherrschte 
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fühl untergeordnet, selbst die Statik des Körpers 
wird danach bemessen, leise Verschiebungen der 
Hüfte genügen, um eine Bewegung auszudrücken. 
Die berühmten Standmotive des Polyklet, dessen 
Figuren in Schrittstellung ruhen und bei denen das 
Körpergewicht entschlossen auf die eine Körper- 
hälfte gelegt wird, haben zahlreiche feine Vorstufen, 
Gestalten, bei denen das Gewicht sehr vorsichtig 
ausbalanciert ist und bei denen man trotz Stand- 


man den ganzen Körper, und ein Werk von so un- 
erhörter Kühnheit wie Myrons Diskobol kennt 
keine Schranken mehr. In dem Augenblick, wo 
das Können im Ganzen da ist, bricht es auch los 
mit der Gewalt einer Naturkraft. 

Aber cs kam den Griechen ja nicht allein auf 
das Können an, auf den Realismus, sondern auf 
Harmonie. Die Klarheit der Erscheinung, die Seh- 
barkeit der Formen, das Wohlverhalten der Pro- 
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portionen untereinander und die Bestimmtheit der 
Gliederungen, die Betonung der sprechenden Punkte 
und die Feinheit der Gelenke, alles dies spielt im 
Ganzen wie im Einzelnen fast die Hauptrolle. Man 
merkt kaum wie im Laufe der Zeit die Proportionen 
von Rumpf und Kopf allmählich immer „rich- 
tiger“, das heisst den Normalverhältnissen ent- 
sprechender werden. Der Kopf der »boudeuse“, 
dieser, wie es scheint, jüngsten unter den 
Koren von der Akropolis, die innerhalb ihres 
Kreises so fortgeschritten aussieht, wirkt bei einem 
Vergleich mit dem wohl kurz vor 480 entstandenen 
Ephebenkopf (Abbildung 8. 50) merkwürdig alter- 
tümlich mit ihrem langen Untergesicht und den 
harten, weit vorliegenden Augen. Und dieser herr- 
liche blonde Ephebenkopf, der so natürlich scheint, 
its doch seinerseits der Wirklichkeit fern genug. Es 
bedarf wohl kaum einer Erinnerung, dass diese 
Skulpturen farbig waren, der Name „Blondkopf“, 
den man diesem Epheben beigelegt hat, rührt von 
der rotblonden Haarfarbe her, die der Kopf bei 
seiner Auffindung zeigte und die nun langsam im- 
mer mehr und mehr verbleicht. Das Rot war da- 
mals besonders beliebt, an vielen der jonischen und 
jonisierenden Mädchenstatuen im Akropolismuseum 
hat es sich in voller Reinheit erhalten. Die Augen 
des Epheben waren dunkelbraun mit schwarzer 
Pupille, die Lippen rot oder rosa. Es erscheint 
einem modernen Empfinden zunächst befremdlich, 
dass die Griechen den beweglichsten Teil des Ge- 
sichtes, das Auge, mit Farbe und Zeichnung auf dem 
Marmor starr fixiert haben. Dass diese Art der Stili- 
sierung aber auch im Originalzustand den Eindruck 
der Lebendigkeit nicht schwächte, sondern eher er- 
höhte, lehrt das Beispiel des delphischen Wagen- 
lenkers,wo die Augen in fremder Masse in die Bronze 
eingesetzt sind, Alles an diesem Ephebenkopf ist auf 
die klare Schaubarkeit der Form hin gearbeitet, auch 
hier sind die Augen gegen die umgebenden Fett- 
schichten der Wangen zu stark betont, die Fläche der 
Wangen selber ist, wenn auch nicht inhaltlos, wie 
bei früheren Köpfen, so doch absichtlich als ein von 
Muskeldetail kaum gegliedertes Ganzes behandelt, 
und wie die Gesichtshälften am Nasenrücken zu- 
sammenstossen und scharf gegeneinander absetzen, 
auch das ist nicht rein natürlich, sondern der höheren 
Gesetzmässigkeit der Erscheinung untergeordnet. 
Aber wenn man vor dieses unvergleichliche Werk 
hintritt, merkt man dies alles gar nicht, sondern ist 
gefangen von der gewaltsmässigen selbstherrlichen 
Hoheit dieses Stils. — 
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Es giebt ein berühmtes Wort von dem Bildhauer 
Lysipp, aus der Zeit Alexanders des Grossen. Er 
sagte einmal von sich: „Die Andern machen die 
Dinge so, wie sie sind, ich aber mache sie, wie sie 


zu sein scheinen,“ Wen er eigentlich mit „den 
Andern“ meinte, ist nicht ganz ersichtlich, vielleicht 
Polyklet. Aber im übrigen hat er nicht Recht da- 
mit, dass er sich als den Erfinder des Illussionismus 
in der Plastik bezeichnet. Das fünfte Jahrhundert 
schon hatte es nicht nur mit der ,,Daseinsform“ zu 
thun, sondern wesentlich mit der Wirkungsform. 
Der Einwand, die vorklassische Kunst habe die 
Wirklichkeit nicht darstellen können, ist angesichts 
eines solchen Ephebenkopfes hinfällig — die Da- 
seinsform war für sie Rohmaterial. Was die Grie- 
chen sich an „Falschheiten“ gefallen liessen, wenn 
sie der Monumentalwirkung zugute kamen, geht 
über alle modernen Begriffe, und die Übertreibungen 
in der Darstellung im Sinne der Illusion sind durch- 
aus die Regel, keine Ausnahme. Bei grossdekorativen 
Werken wie den Giebelfiguren aus dem Zeustempel 
in Olympia (Abbildung im nächsten Heft) ist dies 
natürlich besonders auffällig; aber Figuren zu ma- 
chen, die, wenn sie plötzlich aufstehen würden, 
Krücken haben müssten, um sich nur aufrecht halten 
zu können — dies zeugt doch von einem Kunst- 
wollen, das die „Richtigkeit“ an sich äusserst gering 
einschätzte. Wohl sind diese Giebelskulpturen im 
direkten Zusammenhang mit der Malerei des Poly- 
gnot entstanden, und, als Werke des dekorativen Stils, 


nicht als reine Rundfiguren gedacht. Aber das Male- 
rische daran bezieht sich doch nur auf die Gesamt- 
komposition, jede Einzelfigur ist vollkommen pla- 
stisch durchempfunden und selbst eine so unmögliche 
Gestalt noch wie die des Kauernden aus dem Ost- 
giebel (Abbildung im nächsten Heft) ist gefüllt mit 
plastischem Leben. Das Dekorative ist nie kunst- 
gewerblich Stilspielerei in diesen Werken; eineKunst, 
die noch eine Metopie wie die vom himmeltragen- 
den Herakles (Abbildung im nächsten Heft) mit die- 
sem Übermaass von sprühendem brausendem Leben 
füllt, hat auch nicht die leiseste Anwandlung von 
kunstgewerblicher Schwäche gespürt. Wenn man 
dann vollends ein unvergleichliches Meisterwerk 
dieser Epoche, den delphischen Wagenlenker (Ab- 
bildung im nächsten Heft) betrachtet, und nur allein 
den Kopf nimmt, diesen prachtvoll geschwungenen 
Schädel mit den grossen klaren Flächen, und der 
ornamentalen Behandlung von Einzelheiten: (das 
stilisierte Auge, das zu kleine Ohr, das fein behan- 
delte und geordnete Haar), dann erstaunt man über 
das Gleichgewicht, in dem lebendigste Empfindung 
und hoher Stil hier geben. Den zwingendsten Aus- 
druck frischesten Lebens im Verein mit dieser Ruhe 
der Darstellung findet man in keiner andren Epoche 
wieder. (FORTSETZUNG FOLGT) 
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MUNCHEN 

Für die durchschnittliche Qualität 
| der in der ,, Jubiläums-Ausstellung der 
ah Münchener Künstlergenossenschaft im 
4 А E Glaspalast aufgehängten Bilder ist es 
charakteristisch, dass das Fehlen des Saales mit den milde 
blickenden Bildnissen Fritz August Kaulbachs, wir wollen 
sagen, ebenso unbeguem empfunden wird wie das uner- 
wartete Ausbleiben der Morgenzeitung, deren Inhalt die 
täglich notwendige Entrüstungspurganz bedeutet. Man 
konnte sich früher auf den echten Renaissancemöbeln 
Lenbachscher Herkunft so behaglich schmunzelnd zu den 
Begeisterungsrufen der Anderen in Gegensatz stellen. 
Soll das nun vorbei sein?! — Das Erbe Lenbachs, von 
Kaulbach ähnlich gehütet wie Bismarcks Erbe von des- 
sen Nachfolgern, darf nichtzu einemSaalvon Vielen wer- 
den, und das ist es geworden, obwohl man eben Alois 
Erdtelts, des Diezschülers, Nachlass an die Wand hängte, 
wo wir den täuschenden Spiegel wiederzufinden ge- 
wohnt waren. Sehr merkenswert, dass das Aufgeben 
eines konservativen Prinzips im Glaspalast sogleich stö- 
rend wirkt, und für das Verhältnis der Allgemeinheit zu 
den unerwarteten genossenschaftlichen Neuerungen ist 
Goethes Wort „‚Was ich besitze, will ich gern bewahren, 
der Wechsel unterhält, doch nützt er kaum“ bisher, lei- 
der oft im negativen Sinn, Motto geworden. 

AloisErdtelt ist damals unter jenen Schülern Wilhelm 
Diezens genannt worden, die sich wie Duveneck, Scha- 
chinger und sogar Gysis zum Frohndienst der Publikums- 
malerei wandten, als ihr eigenes bescheidenes Künstler- 
träumen über der sezessionistischen Bewegung ein Ende 
fand. Wir können die Wandlung an zwei Selbstbildnissen 
des Künstlers erkennen — der jähe Verzicht hat dem 
romantischen Jüngling ernste Furchen ins Antlitz ge- 
graben, die später der solide Porträtmaler als Anklage 
gleichsam in schweren Schatten heraushebt. Wenn man 
lange Jahre diese Nachlassausstellungen der eben aus- 
sterbenden Münchener Malergeneration betrachtet hat, 
kommt man zu einer neuen Aufstellung, zur Zusammen- 
schließung einer Gruppe von Künstlern, die man mit 
Rücksicht auf ihre höchste Qualitätsleistung, „die um 
Defreggers Almwiese* nennen könnte. Klare Erkennt- 
nis des malerischen Landschaftsbegriffes im Streit mit 
einemRest Tannenduftromantik,beimStreben nach einen 
malerischen Landschaftsmotiv. Andie Münchener Land- 
schaftsschule der Schleich und Lier fügt sich ein nicht 
unansehnlicher linker Flügel. Schade dass er so rasch 
gesprengt wurde. 

Ist nun Erdtelt ein wackerer Landsknecht in dieser 
kleinen Schar, darf LudwigWillroider im Hauptfähnlein 
als trefflicher Hauptmann gerühmt werden. Auch er 
ist jetzt hinabgestiegen zu den Mehreren und der Anruf, 
dass er Eduard Schleichs Erbe gut gewahrt habe, mag ihm 
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dort und hier als Empfehlung gelten. Der Maler Will- 
roider ist freilich furchtsamer, man darf sagen, dass er als 
Landschafter die romantische Wünschelrute, die Schleich 
immer loswerden wollte und die Lier in Duprés Gärtchen 
begrub, in andächtiger Stimmung wieder aufnahm und 
schwang. Feinheit der Malerei, Durchsichtigkeit der 
Lufr, absichtliche Gruppierung des Bildes bei Willroider 
knüpfen da an, wo Schleich sich freimachte, bei den alten 
Holländern. Trotzdem sieht man sich in den übrigen, all- 
zuvielen Sälen des Glaspalastes vergebens um nach einen 
so einheitlich gründlichen und liebenswürdigen Malers- 
mann, dessen versonnenes Dichten die Schüchternheit 
seines Talentes als kluge Bescheidenheit erhebt. 

Leider kann man von den übrigen Nachlassausstel- 
lungen nicht das Gleiche sagen, Der Genremaler Baer 
und der Porträtmaler Pernat haben niemals gerungen 
und gekämpft, wenn sie auch ehrlich gemalt haben. 
Auch hat dieser letzte an manchem bedeutenderen 
Menschen sich versuchen können — „den Funken 
haben sie beide nicht“, wie Hauptmann sagt. Unter 
den vielen übrigen Bildern hebt nur selten einmal eines 
oder das andere den Kopf über den Nachbarn heraus. 
Auch die Luitpoldgruppe und der Künstlerbund 
„Bayern“ — dem Urban und Geffcken immerhin eine ent- 
schiedene eigenartige Sonderstellung geben — scheinen 
vor Wagnissen zurückzuschrecken. Vieles Brauchbare, 
manches Ansprechende, besonders unter den Land- 
schaftern, der obligate Bauernhumor mit und ohne 
Anekdote, sehr viel orientalischer Bazarbetrieb, auf- 
fallend schlechte Porträts. So stellt der Inhalt des 
diesjährigen Glaspalastes sich zusammen. Über das 
gewohnte Maass steigt die Plastik, die verheissungsvoll 
durch einige jüngere Künstler vertreten ist. Und da 
die „Scholle“ (wie immer im Glaspalast) den ersten Be- 
such erwartet und erhält, sei endlich über ihre recht 
grosse Ausstellung gesagt, dass sich wiederum Püttner 
als sicherster Könner, wenn auch jetzt ebenfalls mit 
einem allzu starken dekorativen Strich, Putz als das 
höchste Talent der vielgepriesenen Gruppe offenbaren. 
Ihre Meister besitzen nun einmal den Fehler, Plakat- 
wirkungen für grosse Kunst zu halten. 

Die Sommerausstellung der Sezession leidet in diesem 
Jahre mehr denn je daran Verkaufsausstellung zu sein. 
Es ist zweifellos, dass die Einbringung von auswärtigen 
Bildern, einerlei ob sie vorzüglich oder miserabel gemalt 
wären, der fördersamen Einheitlichkeit recht schadet, 
wenn diese Werke Arm in Arm mit Münchener Ge- 
nossen gehängt werden. Wir haben an den Malkästen 
Isarathens bestimmte Atelierrezepte, deren sich gerade 
solche Herren am ausgiebigsten bedienen, die von aus- 
wärts „herein schmecken“, Mag man nach diesem Rezept 
alt meisterlich, oder im Sinne der „Scholle“, odersezessio- 
nistisch kochen — der Begriff des Rezeptes bleibt. Woher 
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kommt es, dass fast jeder diesen Zoll zahlen muss? 
Ist es auch ein unbewusstes beseligendes Fluidum, ver- 
gleichbar jenem rätselhaften, von keinem Brautechniker 
bisher gefundenen Zaubertropfen, der Münchens Biere 
in München zehnfach köstlich macht? Liegt es daran, 
dass die Begriffe „Schule“, „Autorität“ — „Professor“ 
„Kronenorden“ unter der Münchener Künstlerschaft 
weit ehrerbietiger verehrt werden denn anderswo? 

Im Gegensatz zum Glaspalast einige recht gute Bild- 
nisse, verschiedene sehr farbige (Rezept 1911) Genre- 
stücke, von Pietzsch weniger gute Landschaften als in 
der Frühjahrsausstellung, wo dieser herbe Maler sich 
trefflichst präsentierte, die übrigen Landschafter 
in Weiterbildung einer seit ein paar Jahren ange- 
nommenen Manier begriffen, von Seyler, der sich rasch 
zu den Besten gesellt hat, ein sehr talentvolles holländi- 
sches Strandbild, und dazwischen — wieder „dazwischen“ 
und leider nicht beisammen — einige neue Franzosen, 
die Spiro dem Münchener Geschmack zugemutet hat. 


ж 


Nur mit einem kurzen Wort sei gesprochen von 
der neuen Ordnung der altdeutschen Säle in der Münch- 
ner Alten Pinakothek, die einen weiteren Fortschritt der 
Neuorganisation Hugo von Tschudis bilder. Der ehe- 
malige grosse Vorraum mit den Stifterbildnissen, die 
im Treppenhause aufgehängt worden sind, wurde zum 
Eingangssaal umgeschaffen und durch zwei Wände in drei 
Abteilungen gegliedert, Es dienen also nunmehr vier 
Hauptsäle und fiinfKabinette der Aufnahme von Werken 
der alten deutschen, holländischen und französischen 
Schulen. Durch Übernahme von Altarflügeln aus Filial- 
galerien wie Augsburg, Burghausen, der Königlichen 
Burg in Nürnberg und anderen Städten ist die Zahl der 
vollständigen Altarwerke auf über zwanzig erhöht wor- 
den. Darunter stehen Pachus’ Altar der vier Kirchen- 
väter und Martin Schaffners Wettenhauser Altar an der 
Spitze. Höchst wirkungsvoll präsentieren sich die beiden 
Altarwerke Burgkmairs, während die beiden Flügel zu 
Dürers Oswald Krell-Porträt wohl die grösste Über- 
raschung bilden. Eine kleine Zahl von Bildern, die vor 
allem der bayerischen und tirolischen Schule angehören, 
ist als Ergänzung dazugekommen. Die Wände sind mit 
einem lichten Grau bespannt, vor dem die Farben ein- 
heitlich und klar zusammenstehen. Es ist bezeichnend 
für die persönliche Art Tschudis, dass bei einer genauen 
Betrachtung dieser Säle gerade der Wert der malerischen 
Formensprache der gotischen Kunst sich gebietend aus- 
drückt, stärker als in irgend einer anderen Sammlung 
in Deutschland. Für die kunstgeschichtliche Arbeit ist 
hier eine Fülle neuen und wertvollen Materiales 


zusammengetragen. Herm. Uhde-Bernays 


DÜSSELDORF 

Die „Grosse Kunstausstellung“ teilt mit ihrer Schwe- 
ster in Berlin die Tendenz zur Moderne. Was am Lehr- 
ter Bahnhof in diesem Jahre die jungen Schweizer 
erreichen sollen, wird im Düsseldorfer Kunstpalast der 
Berliner Sezession zuerteilt. Sie ist mit Liebermann, 
Slevogt, Corinth und dem jüngeren Nachwuchs, unter 
dem Röslerund Meidhervorragen, vortrefflichvertreten. 
Der weibliche Rückenakr Slevogts wurde für die städ- 
tische Gemäldesammlung angekauft, zugleich leider 
wiederum Entbehrliches und sogar Unbegreifliches, 
Unter den zahlreichen Künstlergruppen, in die Düssel- 
dorf ähnlich wie München gespalten ist, macht der 
„Niederrhein“ die beste Figur. Die wahrhaft dichterisch 
beseelte und in persönlicher Technik gemalte Land- 
schaft von Hubert Ritzenhofen „Herbstnachmittag am 
Rhein“ gehört zu den schönsten Gemälden der ganzen 
Ausstellung, eine der wenigen Landschaften Düsseldorfer 
Herkunft ohne aufdringliche Routine, ohne Manier und 
billige Effekthascherei. Zudem hat der „Niederrhein“ 
durch Heranziehung der Plastik mit Werken von Hoet- 
ger, Lehmbruck und Nieder seinem Saale ein grösseres 
Interesse gesichert, als es der Nachbarräumen zukommt. 
Leider sind der Düsseldorfer Plastik im Gegensatz zur 
einheimischen Malerei Erfolge versagt; der gefährlichen 
Nachbarschaft vieler vortrefflicher Bildwerke Münchner 
und Berliner Herkunft hält sie nicht stand. Sollte der 
plastische Unterricht an der Akademie nicht reform- 
bedürftig sein? Die Erfolge, die Bosselt an der städti- 
schen Kunstgewerbeschule, bei notwendiger Beronung 
des Formalen, erzielte, könnten den Weg weisen. 

Die Kollektivausstellungen sind in ihrer Auswahl 
ebenso ritselhafr wie meistens am Lehrter Bahnhof: 
diesesmal sind der Auszeichnung gewürdigt Arthur 
Kampf, Hans Unger, Ederer, Dücker, Schönleber und 
Julius Bergmann. Historisches Interesse beansprucht 
die geschickt zusammengestellte Andreas Achenbach- 
Gedichtnisausstellung. In einer angegliederten „Inter- 
nationalen Aquarellausstellung“ interessieren am mei- 
sten die Skandinavier. E 


MAGDEBURG 

Im Kaiser Eriedrich-Museum erlaubt der Auszug des 
Kunstvereins (der ein eigenes Ausstellungsgebäude 
erhält) endlich die Neuordnung der Gemälde, die jerzt 
in konsequenter Folge entwicklungsgeschichtlich sich 
darstellen. In neun Sälen wandert man vom fünfzehn- 
ten bis zum zwanzigsten Jahrhundert, Diese fast lücken- 
lose Reihe (überraschend z. В. die Ausstattung des alt- 
deutschen Raumes) verdankt das Museum den Ankäufen 
und Schenkungen der letzten dreiviertel Jahre; zuletzt 
kamen noch einige Stücke des sechzehnten und acht- 
zehnten Jahrhunderts aus der Sammlung Hauswaldt- 
Berlin hinzu, die kürzlich dem Museum zufiel und als 
Ganzes so, wie sie bei Hauswaldt aufgestellt war, in 
einem geplanten Anbau Platz finden soll. 
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JOSEF ISRAELS, DIE JUDENHOCHZEIT 


AUSGESTELLT IM AMSTERDAMEK REICHSMUSICOM 


JOSEF ISRAELS + 


VON 


ERICH 


An 12. August ist Josef Israels gestorben. Mit ihm 


ist der letzte überlebende der drei Hauprmeister der 
Haager Schule, Israels, Maris und Mauve dahingegangen. 
Er ist 87 Jahre alt geworden und hat weder seinen Ruhm 
noch seine Schaffenskraft überlebr. Das Selbstporträt 
auf der letzten Berliner Sezession gab Zeugnis von der 
merkwürdigen Frische des Greises. Seine Berühmtheit 
umfasste die ganze Welt und in Holland erfreute er 
sich einer Popularität, wie sie selten einem Maler zuteil 
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geworden ist. Ihm und den andern Meistern war das 
Land dankbar dafür, dass sie den alten Glanz der hol- 
ländischen Malerei erneuert hatten. 

Auf der Londoner Aussellung des Jahres 1862 harte 
er seinen ersten grossen Erfolg, der sich von dort aus 
nach Amerika verbreitete, während Frankreich und 
Deutschland ihn erst später anerkannten, seine Höhe 
erreichte er aber erst nach seiner Übersiedelung in den 
Haag 1871. Da entstanden seine berühmtesten Werke. 


„Wenn man alt wird“, „Allein auf der Welt“, „Ein Sohn 
des alten Volkes“ und so weiter. 

Wenn auch die Arbeiten seiner späteren Jahre dem 
Geschmack des holländischen Volkes nicht mehr so zu- 
sagen konnten, wie die doch weniger bedeutenden, mit 
denen er zuerst ihren Beifall gewonnen, so wirkte doch 
mehr und mehr seine würdige, kluge Persönlichkeit auf 
sie, sein hohes Alter sein unermüdlicher Fleiss und nicht 
zuletzt die Ehrungen, die sie von allen Seiten ihm er- 
weisen sahen. Die Zusammenstellung „Rembrandt und 
Israels“ ist ihnen gang und gäbe geworden. 

Israels har seinen Weg nicht schnell gefunden. Mit 
sentimentalen Genrebildern, die stark an die Düssel- 
dorfer Schule erinnern, fing er an. Auch Historien- 
bilder malte er. Sein Emporkommen datiert von einem 
Aufenthalt in Zantvoort, damals noch einem kleinen 
Fischerdorf, wo ihm im Zusammenleben mit der armen 
Bevölkerung Herz und Auge aufging. Der Darstellung 
der Mühseligen und Beladenen blieb seine Kunst von da 
an gewidmet. Aber wie er seine Figuren in einen wei- 
chen, verschwimmenden Ton hüllte, so umhüllte er auch 
Armut und Elend mit einer rührenden Poesie, die seinen 
Werken einen entschieden lyrischen Charakter giebt, 
Er war ein Stimmungsmaler wie es Rembrandt gewesen, 
wenn auch ohne dessen malerische Kraft. Eigentlich 
ist seine ganze Entwicklung ein Kampf gegen die Malerei, 
die er in ihren eigentümlichen Qualitäten immer mehr 
einem ausser ihr Liegenden unterordnete. Und gerade 
in seinen am wenigsten gemalten Werken ist er am 
meisten er selbst. 

Wie wird die Nachwelt über ihn urteilen? Wird 
sie über seinen grossen menschlichen Eigenschaften der 
Einfachheit, Wahrhaftigkeit, Wärme und Grösse, ver- 
gessen, was ihm an malerischer Entschiedenheit gebrach? 
Eins wird sie vielleicht nicht nach der vollen Bedeutung, 
die er für unsere Tage hatte, schätzen können: die an- 
regende Kraft seiner so innerlichen Kunst. 

ж 

Ein merkwürdiges Zusammentreffen hat es gefügt, 
dass nur kurze Zeit vor Israels Tode das Amsterdamer 
Reichsmuseum in den Besitz einer grossen Sammlung 
seiner Bilder gekommen ist, die ihm Herr Drukker in 
London, dem das Museum auch seine vielen Maris ver- 
dankt, überliess. Es sind zwölf Ölbilder und neun Agua- 
relle, sämtlich aus den letzten dreissig Jahren des Künst- 
lers, und mancheHauptwerke darunter. Israels wird dort 
von nun an — das Museum besass schon das bekannte 
„Wenn man alt wird“ und mehrere schöne Porträrs von 
ihm — in einer Weise vertreten sein, die seinem Range 
unter den holländischen Künstlern entspricht. 

Vieles von deutschen Ausstellungen her Bekannte 
findet man wieder: das grosse „Auf mühseligen 
Wegen“, eine alte Frau, die neben ihrem, von einem 
abgehetztem Hunde gezogenen Karren daherwankt, 
Ein Bild, das in der Malerei an Liebermann, in der 
Empfindung an Uhde erinnert. Die „Späte Stunde“ 


eine weite, von der schmalen Mondsichel dämmrig be- 
leuchtete Landschaft mit einer jungen Frau, die, ihr 
Kind auf dem Arm, aus einem Dorfe herkommt, und 
»Mutterglück“ ein grosses Interieur mit Figuren. 

Ein kleines Bild, „Adam und Eva“ lässt uns daran 
denken, dass Israels auch öfters Motive aus dem alten 
Testamente behandelte, zum BeispielseinLLieblingsthema: 
»Saul und David“. 

Unter den sehr schönen Aguarellen ragen hervor 
eine etwas abweichende Fassung des Bildes »Ein Sohn 
des alten Volkes“, merkwürdig dadurch, dass zwischen 
den Knien des Vaters ein kleines krausköpfiges Mädel 
steht, das auf dem grossen Bilde fehlt, zwei „Heim- 
kehrende Mäher“, ein „Lesender Rabbiner“ und ein 
„Angler unter einer Weide“, der in einem schmalen 
eine frischgrüne Wiese begrenzenden Graben angelt. 
Ein Bild, das als Motiv ebenso charakteristisch für 
Holland ist wie in der verwaschenen aber sehr fein- 
tonigen und luftigen Malerei für die Art des Künst- 
lers. 

Das interessanteste der Bilder aber ist eine grosse 
»Judenhochzeit* vom Jahre 1890 mit fast lebensgrossen 
Figuren, Israels war so sehr Jude in jedem Gedanken 
und in jedem Pinselstrich, dass es nicht zu verwundern 
ist, wenn er in Stoffen aus»dem jüdischen Leben sein 


Bestes giebt. Seine Juden sind um vieles wahrer als seine 
Bauern. Wie sehr ihn in der Judenhochzeit der Stoff 
interessierte, sieht man an der grossen Sachlichkeit, neben 
der sogar der Effekt des Kerzenlichtes zu kurz kommt. 
Es ist eine figurenreiche Leinwand, aber das eigentliche 
Bild sowohl als Komposition wie als Malerei ist die 
Gruppe des Braurpaares, das unter einem schwarz und 
weiss gestreiften Gebetmantel vereinigt steht, während 
der Bräutigam den Ring an den Finger der Braut steckt. 
Unverkennbar hat Rembrandts Bild den Künstler inspi- 
riert, doch ohne seine Selbständigkeit im geringsten 
zu beeinträchtigen. Während Rembrandts Juden an 
Shakespearesche Gestalten erinnern, sind die Israelschen 
dieselben, die man alle Tage in den Strassen des Amster- 
damer Judenviertels treffen kann. Vielleicht ist in ihnen 
das Typische etwas summarisch unterstrichen. Keines- 
wegs aber in dem Bräutigam, der eine ausgezeichnete 
Figur und vorzüglich gemalt ist. Diesen schwarzge- 
kleideten Mann, dessen Cylinderhut in so eigenartiger 
Weise von dem schwarzweissen Tuche überschnitten 
wird, mit seinen weissen arbeitsungewohnten Händen 
und dem blonden scharfgeschnittnen Gesicht kann man 
nicht leicht vergessen. In der Malerei sind hier die 
Gegensätze zwischen dem Schwarz und den hellen Tönen 
des Fleisches von einer Entschiedenheit, die man an 
Israels nicht kennt. Hoffentlich bleibr diese schöne 
Sammlung, die der dem Tode nahe Meister sicher mit 
Stolz in dem selben Reichsmuseum wusste, das die Ge- 
genstände seiner höchsten Bewunderung: die Nachtwache 
und die Sraalmeesters Rembrandts beherbergt, dem 
Museum auch dauernd erhalten. 


JOSEF ISRAELS, EIN SOHN DES ALTEN VOLKES. AQUARELL 


AUSGESTELLT IM AMSTERDAMER REICHSMUSBUM 


JOSEF ISRAELS, DER ANGLER, AQUARELL 


AUSGESTELLT IM AMSTERDAMER REICHSMUSEUM 


ISRAELS-LEGENDENBILDUNG 


»Einige Zeit, nachdem Israels in Amsterdam sich 
niedergelassen, war er sehr krank geworden und um Hei- 
lung zu suchen, nach Zandvoort .„... gegangen...» 
Hier in dieser neuen Umgebung begann er, wie Millet 
in Barbizon, zu bemerken, dass auch die Gegenwart ge- 
malt werden könne.“ So schrieb Richard Muther 1894 
in seiner Geschichte der Malerei und nach ihm haben 
die Israels-Biographen den Übergang von der Historien- 
malerei zur Gegenwartsdarstellung, die Entdeckung der 
Mysterien des holländischen Lichtes an diesen Zufall 
geknüpft und mehr oder weniger novellistisch aus- 
gestattet und weitererzählt. Als ich im Sommer 1909 
mit dem greisen Meister in seinem stillen Heim im Haag 
ein Stündchen verplauderte und er von seiner Lehrzeit 
berichtete, machte ich ihm auf diese schöne Legende 
aufmerksam. In einem Briefe kam ich einige Wochen 
später nochmals auf diesen Punkt zurück und erhielt 
darauf am ı9. November 1909 aus Haag ein Schreiben, 
aus dem das Nachsrehende, in der Orthographie des 
Originals, mitgeteilt werden mag: 

„— — Was Sie Schreiben um ihnen zu berichten von 
meine aenderung in Zandvoort von braun nach hellere 
Farben, das scheint mir nicht recht. — Es kann wohl sein, 
dass ich mir etwas Kälte zugezogen hatte und für bessere 
Luftnach des Meeres umgegend hinsah. Aber, das eigent- 
liche wodurch ich dahinzog warfolgendes. Einfreund von 
mir, der in Amsterdam wohnte, wo ich damals auch 
lebre, erzählte mir oft von ein Düsseldorfer Maler 
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Noch einige Sätze aus dem feinsinnigen Buche, das 
Max Liebermann seinem Freunde Israels vor einigen 
Jahren gewidmet hat und das soeben in vierter Auflage 


bei Bruno Cassirer erschienen ist: 

„Nur ein lyrischer Dichter könnte Israels ganz gerecht 
werden, denn Israels’ Malerei ist ein Farbe gewordenes Gedicht; 
ein schlichtes Volkslied, kindlich ‚im biblischen Sinne einfältig; 
alles Gemüt, Empfindung und nochmals Gemüt .... 

Israels ist in Holland, was bei uns Menzel war und wir 
beim Erscheinen Menzels im Restaurant Frederich einer dem 
andern zuflüsterte: da kommt Menzel, so zeigt ihn ein Bade- 
gast dem andern, wenn der kleine alte Herr — er ist beinahe 
ebenso klein wie Menzel — am Strande von Scheveningen 
spazieren geht.... 

In Deutschland dagegen ist Israels’ Name, ausser bei den 
Künstlern, wenig bekannt, und jeder Landsmann, der nach 
Holland kommt, meint ihn entdeckt zu haben.... 

Israels wurde er selbst erst in einem Alter, in dem die 
meisten Maler bereits ihr Bestes geleistet haben, und wenn 
er das Unglück gehabr hätte in seinem vierzigsten Jahre zu 
sterben, wäre Holland um einen seiner besten Söhne ármer. 
Bis zu seinem vierzigsten Lebensjahre malte er — wie die an- 
dern: Bilder aus der holländischen Geschichte, ja sogar einen 
Luther, die Bibel überserzend. Erst іп den sechziger Jahren 
des verflossenen Jahrhunderts hat er sich selbst gefunden; in 
Zandvoort, einem kleinen Stranddorf in der Nähe Haarlems, 
fing er an, das Leben der Fischer zu malen, zuerst mit etwas 
sentimentalem Beigeschmack: wie die Kinder ihren Vater vom 
Schiff heimgeleiten, die Frau sorgenvoll auf die stürmende See 
blickend; wie gesagt, noch etwas zu thränenreich. Aber von 
der Sentimenralität arbeitete er sich bald zum wahren Gefühl 


namens Ritter der so viele schöne Sachen aus Holland- 
schen Dörfer gemalt hatte. Da ich sah, dass die historien 
Malerei mir nicht zur Mahlkunst hilf, weil dann nicht 
nach der Natur gefühlt ist, was man macht, ging ich hin 
um auch in Zandvoort meine menschen zu holen — und 
die interieurs und das Meer zu studieren. Dass ich 
Farben, Composition und behandlung geändert habe, 
ist doch natürlich. Wenn man studiert und es bes- 
sern will, so arbeitet man, untersuchend was das beste 
TED Josef Israels.“ 

Der genannte Maler Ritter ist offenbar der in 
Düsseldorf ansässige Deutschamerikaner Henry Ritter 
(7816—1853), der humoristische Genrebilder nach dem 
Vorbilde seines Lehrers R. Jordan malte und durclı seine 
in Lithographie weit verbreitete ,,Strafpredigt des 
Schiffsjungen einen Ruhm genoss, der mehr dem wit- 
zigen Erzähler als dem Künstler galt. Es liegt ein ge- 
wisser Humor darin, dass dieser alrdüsseldorfer Anek- 
dotenerzähler und Braunmaler der geistige Vater der 
Kunst wurde. Sachlich sei 
bemerkt, dass Israels Versuche, heller und moderner zu 
werden, bereits vor dem Aufenthalt in Zandvoort ein- 
setzen, also nicht erst durch die Krankheit und den 
Badeaufenthalt bedingt sind. Sie entsprangen einem 
künstlerischen Bedürfnis, einer malerischen Sehnsucht 
des Meisters, der mit vollem Bewusstsein den neuen Weg 
suchte. 


modernen holländischen 


Max Schmid-Aachen 


durch und schafft nun die Werke, die ihn zum grossen Meister 
stempeln, Werke von einer Innigkeit der Empfindung, von 
einer monumentalen Grösse, von einer Breitzügigkeit der Kom- 
positon, die man nur noch bei Millet findet; wie er denn der 
einzige ist von allen Malern des neunzehnten Jahrhunderts, 
der dem grossen Franzosen ап die Seite gesetzt werden dürfte, 
Beiden gemeinsam ist ein gewisser sacerdotaler Zug, die Kunst 
ist ihnen Religion, daher der feierliche Ernst, der aus ihren 
Bildern spricht; weil sie aus Überzeugung gemalt sind, wirken 
sie überzeugend. Beiden gemeinsam die Schlichtheit und Ein- 
Ғасһһеіг, das Höchste, aber auch das Schwerste in jeder Kunst; 
aber während Miller, der herbere, männlichere, mehr Gewicht 
auf die Zeichnung, wie der Bildhauer vor allem auf die Sil- 
houette legr, ist Israels, der zartere, weichere, mehr Maler. 
Sein Hauprgewicht legt er auf den malerischen Ton. Israels’ 
Palette ist nicht reich, aber er weiss die wenigen Farben aufs 
reichste zu nuancieren. Ohne Rembrandt auch nur im min- 
desten etwa in den äussern Mitteln nachzuahmen, haben seine 
Bilder einen Gesamtton, der an seinen grossen Landsmann 
erinnert, Wie Rembrandts sind auch Israels Bilder tief ge- 
stimmt, aber immer blond, weil jeder Ton in ihnen trotz seiner 
saftigen Tiefe von Reflex umgeben ist, Israels bewahrt daher 
seine Bilder vor dem greulichsten Fehler, den ein Bild in 
malerischer Beziehung haben kann, nämlich dass es schwarz 
erscheint. ... 


Aber auch darin ähnelt er Rembrandt, dass er mehr Lu- 
minarist als Kolorist ist. Jede einzelne Lokalfarbe ordnet sich 
dem Gesamtton unter und ist in Licht und Schatten aufgelöst. 
Auch komponiert er nicht sowohl auf Farbe wie auf Licht; 
der Gang des Lichtes bestimmt die Komposition des Bildes, 
das Licht des Fensters, der helle Fleck der Haube muss gerade 
an der Stelle sitzen, wo er sitzt. 
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AUGUST GAUL, ENTENBRUNNEN IN CHARLOTTENBURG 


GAULS ENTENBRUNNEN 


18. aulsEnrenbrunnen, den ein Kunstfreund der Stadt 
I Charlottenburg geschenkt har und der vor einigen 
Wochen in der Hardenbergstrasse aufgestellt wor: 
den ist, hat in dieser kurzen Zeit eine Popularität erlangt, 
wie kein anderer BerlinerBrunnen. Vor allem die Kinder 
haben ihn vom ersten Tage an lieb gewonnen; man geht 
niemals vorbei, ohne ihn von Kindern umschwärmt zu 
sehen. DieKleinen stehen im Wasserbecken, sie streicheln 
und tätscheln unausgesetzt das Bronzegefieder der 
Enten, so dass die vorspringenden Teile schon ganz 
blank gerieben sind, sie haben dem Werke Gauls schon 
einen populären Namen gegeben, kurz, sie machen den 
Brunnen in einer für Berlin ganz neuen Weise zum 
Mittelpunkt ihrer unschuldigen Spiele, Es ist damit der 
Beweis erbrachr, dass es begründet war, wenn hier immer 
wieder gefordert wurde, die seltenen Fähigkeiten Gauls 
für solche Aufgaben in Groß-Berlin auszunurzen und 
die großen Aufträge nicht nur den langweiligen Aka- 
demikern zu überweisen. Ein Kunstfreund hat erst mit 
einem Geschenk demonstrieren müssen, was die Kunst- 


ausschüsse von Berufs wegen zu wissen verpflichtet 
wären. Nun aber zieht man hoffentlich, in Charlotten- 
burg wenigstens, die Konsequenz und entschlieft sich end- 
lich auch auf dem Steinplatz zur Ausführung der grossen 
Elefantengruppe, die Gaul seit Jahren schon für diesen 
Platz entworfen hat und deren Ausführung unterblieben 
ist, weil man meint, auf den Steinplatz gehöre eine Statue 
des Freiherrn von Stein. 

Der neue Entenbrunnen ist in all seiner Anspruchs- 
losigkeit von groBer Schönheir, Der Platz ist gut gewählt 
und die Proportionen entsprechen vorzüglich der Größe 
des dreieckigen, einem Hause vorgelagerten Platzes. 
Sehr gelungen ist die architektonische Gesamtform, 
die Gaul sonst zuweilen Schwierigkeiten macht. In den 
Formen und Profilierungen des Beckens kommt ein 
reifer eklektizistich erzogener aber selbständig geworde- 
ner Formensinn zum Ausdruck, und der pilzartige Auf- 
satz der Mitte wächst in Form und Verhältnis aus der 
Beckenanlage organisch hervor. Mit feiner Diskretion 
und lebendigstem Geschmack ist das Spiel des Wassers 
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angeordnet; das leise quellenartige Sprudeln auf der 
Höhe des Mittelaufsatzes und das muntere Herabflieben 
des Wassers beleben die architektonische Anlage, ohne 
doch eine einzige Form zu zerstören. Im Gegenteil, 
die Linien des Wasserlaufs gehören auch zur Idee der 
architektonischen Anlage. Man muß schon bis in die 
Zeiten des Barock zurückgehen, um auf Strabenbrunnen 
zu stossen, von denen man ein Gleiches sagen kann. 
Die sechs Enten, die in zwei Gruppen zu dreien auf 
dem unteren Brunnenrand angebracht sind, beleben die 
architektonische Gesamtform in einer reizenden Weise. 
Am schönsten sind sie, wenn man sie einzeln berrachtet. 
Dieser Vorbehalt ist zu machen; in der Komposition 
gehen sie nicht vollkommen zusammen. Sie sind nicht 
als Gruppen von vornherein gesehen, sondern es sind 
ausgezeichnete Einzelbildungen mit bestem Geschmack 
nebeneinander gestellt worden. Die einzelne Enten, 
für sich betrachter, zeigen Gauls Meisterschaft, das un- 
mitrelbar aus der Natur Gewonnene, der Technik, dem 
Material, einem klassich strengen Formsinn und einem 


lebendigen Stilgefühl gemäß künstlerisch umzudenken, 
im hellsten Licht. Wir haben zurzeit keinen anderen 
Bildhauer der die anspruchslose Naturform so meister- 
haft klar und frisch, so deutlich und doch weich, so 
sinnlich innerhalb einer strengen Stilempfindung, so naiv 
bei einer japanisch scharfen Kunstintelligenz zu gestalten 
weiß. Gauls Formen in einem Entenkopf, einem Enten- 
gefieder rufen ästhetische Empfindungen hervor, die 
etwas Reinigendes haben. Die ruhige Klarheit der Form 
macht auch den Betrachter ruhig und klar. Etwas an- 
deres dagegen befriedigr nicht ganz; die Art wie die 
Bronzeenten auf ihrer Bronzeplatte dem steinernen 
Brunnenrand eingefügt sind. Man hat das Gefühl, als 
seien die beiden Materialien nicht genügend ineinander 
gewachsen. 

Alles in allem; ein Werk wie wir es in Groß-Berlin 
noch nicht hatten. Wird es Schule machen? An 
Künstlern, die innerhalb dieser Kunstgesinnung schaffen 
könnten, fehlt es nicht. 


К. S. 


CHRONIK 


ie Nachricht, dab aus dem Louvre Liona- 
dos Mona Lisa gestohlen worden ist, hat 
unter den Gebildeten aller westlichen Kul- 
Iturländer weniger Schrecken und Trauer 


hervorgerufen als vielmehr jene grimmige 
Heiterkeit, wie sie vor einigen Jahren der falsche Haupt- 
mann von Köpenick zu verbreiten gewusst hat. Damals 
wurde mit einem gewissen Recht gesagt, die Köpenicker 
Affäre hätte sich nur im Militärstaat Preussen ereignen 
können; jetzt kann mit demselben Recht konstatiert 
werden, dass ein solcher Eulenspiegel-Diebstahl wohl 
nur in einem französischen Museum denkbar ist. Es 
überwiegt die Spottlaune um so mehr, als die Wahrschein- 
lichkeit gross ist, даб ein aller Welt in diesem Maasse 
bekanntes Bild nicht dauernd verschwunden bleiben 
kann. Zudem hat die Berühmtheit der Mona Lisa 
so viele Kopien und Reproduktionen gezeitigt, dass der 
kommenden Generation Ersatzmaterial die Fülle bleibt. 

Noch mehr unfruchtbare Vermutungen an den 
Diebstahl zu knüpfen, als es schon geschehn ist, lohnt 
sich nicht; und auch die gute Gelegenheit, gegen das 
Ärgernis erregende Kopisten- und Photographenwesen 
in vielen Museen zu wettern, soll nicht benutzt werden. 
Interessanter scheint uns die Frage, welcher Nutzen selbst 
aus diesem Vorfall noch gezogen werden könnte. Aus 
allem Nutzen zu ziehen ist ja das Kennzeichen des 
Weisen. 

Da ist nun zu sagen, dass die Mona Lisa schon seit 
vielen Jahren eine höchst bedenkliche Diktatur ausübt. 
Die öffentliche Meinung har dieses Werk zu einem ein- 
samen Gipfel menschlichen Kunstvermögens gemacht, 
und nun strömte das Publikum aller Länder, der Sugge- 
stionunterliegend, vor diesem in der That fascinierenden 
Meisterwerk staunend zusammen. Es vergass darüber 
nicht nur Leonardo, der doch mehr ist als seine Mona 
Lisa, sondern es wurde blind auch gegen vieles, was es 
neben diesem Bilde noch giebt. Die Mona Lisa ist allge- 
mach zu einem Superlativbegriff geworden, so wie der 
höchste Berg einer ist, der breitesteStrom oderdergrösste 
Diamant. Sie gilt als Kuriosität, ähnlich wie Raffaels 
Sixtinische Madonna in Dresden. Mit lebendigem 
Kunstgefühl hat solche Schätzung aber kaum noch etwas 
zu thun; sie stumpfte vielmehr füralldieHerrlichkeiten in 
den andern Sälen des Louvre ab, da sie die Idee er- 
weckte, man hätte das Höchste nun gesehen, und alles 
was noch käme wäre zweiten Grades, Die Mona Lisa 
ist ganz gewiss eine Vollkommenheit, aber viele andere 


Bilder sind es nicht minder, Es giebt Kunstwirkungen, 
die dieses welrberiihmte Bild nicht einmal andeutet. 

Wenn nun also dieses bekannteste und tiefste Werk 
der Ideenmalerei mit dem nichtswürdig verführerischen 
Sibyllenlächeln eine Weile — hoffen wir: nur eine Weile 
— aus demLouvre verschwindet, so kommt das vielleicht 
anderen Meistern — Tizian und Rembrandt, aber auch 
dem Leonardo der „heiligen Anna selbdritt'“* — zugute. 
Es sind soviele Vermutungen, verständige und phanta- 
stische, über die Art des Diebstahls laut geworden, dass 
man im Scherz die Hypothese aufstellen mag, es sei ein 
fanatischer Erzieher zu gesünderem Kunstgenub, der 
den zum Louvre Wallfahrenden für eine Weile den 
lähmenden Anblick des göttlichen Dirnenlächelns der 
Mona Lisa entziehen will, 

KS 
ж 

Im Frankfurter Kunstverein finder am 31. Oktober 
die Versteigerung einer kleinen, auswärts wenig bekannt 
gewordenenSammlung von Gemälden alter, meist nieder- 
ländischer Meister statt, die im wesentlichen in den 
siebenziger Jahren des vorigen Jahrhunderts zusammen 
gebracht worden ist, Es ist die Sammlung des Herrn 
Jacob Klein. Bereits im vorigen Jahr gab Herr Klein 
eineSammlung vonHandzeichnungen zur Versteigerung; 
doch wurde diese Kollektion damals vor der schon an- 
gesetzten Auktion von einer süddeutschen Kunsthand- 
lung en bloc erworben. Diese Gemäldesammlung soll 
nun auf alle Fälle öffentlich versteigert werden. Der 
von Dr. Hofstade du Groot ausgearbeitere Karalog er- 
scheint anfangs Oktober. 

+ 


Wir erwähnen nochmals, daß die bekannte Münche- 
ner Sammlung des Herrn Kommerzienrat A. Sturm am 
24. Oktober bei Helbig in München zur Versteigerung 


gelangt. 
ж 


In Kopenhagen har die bekannte Sammlung Hirsch- 
sprung, nachdem alle Schwierigkeiten, die sich einer 
Lösung der Aufgabe entgegen gestellt hatten, beseitigt 
worden sind, nunmehr ihr neues Haus bezogen. Der 
Name Emil Hannovers bürgt dafür, dalb der Einrichtung 
und Aufstellung besondere Sorgfalt gewidmet worden 
ist. Wir kommen auf die Sammlung gelegentlich noch 


zurück. 
ж 
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NEUE B 


G.J.Kern, Karl Blechen. Berlin, Bruno Cassierer 
1911, 

Es giebt wohl kaum еіп widerspruchsvolleres Jahr- 
hundert als das neunzehnte, Je weiter wir davon ab- 
rücken, desto problematischer wird dieses Zeitwesen. 
In der Kunstgeschichte sind der Richtungen darin mehr 
als die Windrose anzeigt, Viele Sackgassen der Ent- 
wicklung und mancher Kreuzweg. Gleich am Anfang 
der Jahrhundertreise schwankt die Magnetnadel hin und 
her. Manche Künstler verschmelzen die Probleme, bei 
anderen stehen sie scheinbar unvermittelt nebeneinander. 
Zu diesen letzten gehört Karl Blechen. 

Es giebt zwei Arten von Phantasie, Phantastisch ist 
die eine. Man kann sie die Phantasie des unruhig träu- 
menden Kunstverstandes nennen. Die andere ist rein, 
oder mit anderen Worten: es ist die Phantasie des klaren 
Kunstverstandes, der wacht. Diese meint Liebermann 
immer, wenn er von Phantasie spricht und wenn er malt. 
Er nennt sie auch die Phantasie in der Technik. 

Blechen hat das Unglück gehabt, beide Arten von 
Phantasie zu haben. Zwar fehlt es in seinem Werke 
nicht ganz an Synthesen: Der „Blitzschlag“ (S. 177) ist 
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hierher zu rechnen, insofern er von allen Arbeiten 
Blechens vielleicht die phantastischste und zugleich, be- 
grifflich wenigstens, am stärksten impressionistisch ist. 
Aber man gewinnt doch den Eindruck, dass es eben 
jener Widerstreit war — man vergleiche nur die Litho- 
graphie des verschneiten Klosterfriedhofs mit Don Juan 
(S. 29) und die Winrerlandschaft mit der fast japanischen 
Schönheit eines Zauns ($ 114) — woran Blechen geistig 
zu Grunde ging. Man kann, um im Bilde zu bleiben, 
auch sagen, dass er zu rasch aus dem Traum erwachre, 
als er aus dem falschen Licht der Oper in die Tageshelle 
Iraliens trat. Erweckt wurde er durch Johann Clausen 
Dahl, das heisst es war Dahls Studienkunst, die auf den 
„unvergleichlichen Skizzierer“ (Ausdruck des alten Scha- 
dow!) wirkte, Kern kann sich hier auf Aubert stützen, 
dessen „Geschichte der Norwegischen Malerei“ jetzt 
glücklicherweise in deutscher Übersetzung vorliegt. Sie 
wird jedem kundigen Thebaner bereits so vertraut sein 
wie Auberts schöne Runge-Monographie. Wer nach 
Urkunden zur Entwicklung der Freilichtästhetik sieht, 
wird hier ebenso wie in Blechen wertvolle Belege finden. 
(Bei Kern z. B., S. 92, die denkwürdige Definition im 


Gegensinne von Franz Kugler und, $. 111, die bedeu- 
tenden Äusserungen Bettina's von Arnim). 

Dass auch die Lichtphantasien Turners Karl Blechen 
nicht unbekannt geblieben sind, ist schon früher wahr- 
scheinlich gemacht worden. Die Begründung dieser Ver- 
mutung hat etwas Wohlthuendes, wie jede Verknüpfung 
verwandter und doch isolierter Phänomene an den Aus- 
gleich elektrischer Spannungen erinnert. Überhaupt 
gehört Kerns Buch zu denen, die durch Schönheit des 
Materials und Vornehmheit der Gestaltung in gleichem 
Masse anziehend sind. 

W. Stengel. 

Inventaire général des dessins du Musée 
du Louvre et du Musée de Versailles Ecole fran- 
gaise par Jean Guiffrey et Pierre Manel. Band V. 520 
Abbildungen Ch. Eggimann, Paris. Preis 25 Er. 

Alle, die je zu wissenschaftlichen Studien die Ga- 
lerien Erankreichs bereisten, werden die traurige Erfah- 
rung gemacht haben, dass die wenigsten öffentlichen 
Kunstsammlungen des Landes katalogisiert worden sind, 
ja, dass der Wert eines zuverlässigen und vollständigen 
Kataloges den Franzosen nicht klar ist. Als ich einst 
in Dijou mich darüber beklagte, erwiderte mir der 
Konservator des Museums, er habe in den letzten zwan- 
zig Jahren schon häufig daran gedacht, einen neuen 
Katalog drucken zu lassen, hätte aber immer wieder 
davon Abstand genommen, weil der Katalog ja doch 
niemals ganz vollständig sein könne; denn das Museum 
kaufe jedes Jahr etwas und erhielte alljährlich Geschenke. 
Wenn derartige Anschauungen Gemeingut würden, 
brauchten die Menschen ja auch des Morgens nicht mehr 
aufzustehen, weil sie doch wieder müde werden. Für 
die grösste Privatgalerie in der französischen Provinz, 
für das Museum in Rouen, giebt es ebenfalls keinen 
Katalog, von den kleineren Sammlungen in Laon, 
Chartres, Chalons-sur-Marne u.s.w, (wo ich einst begrüsst 


wurde: „Vous voulez voir la galerie? — cela me derange 
beaucoup“) ganz zu schweigen. Aber man braucht ja 
gar nichr in die Provinz zu gehen um derartiges zu 
erleben. Weder für die Bildersammlungen, noch für die 
Skulpturenabteilung ist ein vollständiger und exakt 
gearbeiteter Katalog im Handel. 

Die Handzeichnungen desLouvreund des Museums 
in Versailles hat der Konservator Jean Guiffrey vor sechs 
Jahren begonnen zu katalogisieren. Soeben ist der fünfte 
Band dieses grossartig angelegten Inventars erschienen, 
der in den Nummern -4190 die Künstler von 
Delamonce bis Germain enthält. Nach den dieser Be- 
sprechung vorangestellten Bemerkungen wird man be- 
greifen, dass man der gründlich gearbeiteten Publikation, 
die in jeder Beziehung als vollkommen und mustergültig 
angesehen werden kann, ein besonders warmes Lob 
spendet; denn dieses vorzügliche Inventar ist leider 
eine Ausnahmeerscheinung. Die Initiative und das 
Zustandekommen dieses Werkes ist vornehmlich dem 
umsichtigen Eifer Jean Guiffreys, dem tüchtigsten fran- 
zösischen Kunsthistoriker, zu danken, der die begleiten- 
den Notizen des Katalogs aus ästhetischem Scharfblick 
und historischen Kenntnissen heraus klar und knapp 
abfasste. 520 phototypische Illustrationen im Format 
o><ıs und 20><30, die klar und scharf gedruckt 
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4<6, 
sind, begleiten den Text dieses Bandes. Es ist besonders 
zu begrüssen, dass alle Seiten des einen Albums von 
Etienne Duperac (1560—1601), soweit sie von seiner 
Hand sind, einzeln aufgeführt und beschrieben sind. 
Aus dem ersten Album des Meisters sind einige der- 
jenigen Köpfe abgebildet, die früher Raffael zuge- 
schrieben worden sind. Guiffrey har auch diesem Bande 
eine geistreiche Einleitung vorangestellt: Les amateurs 
de dessins au XVIII siecle, in der er seinein den früheren 
Bänden begonnene Geschichte der Zeichnungssamm- 


lungen fortsetzt. 
Otto Grautoff 
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AUSBAU DER NATIONALGALERIE 


VON 


KARL 


ie Ausstellung von Neuer: 
werbungen für die Berliner 
Nationalgalerie aus den Jah- 
ren 1910 und 1911, die 
eben jetzt in den schönen 
Räumen der Akademie der 
Künste am Pariser Platz statt- 
fand, offenbarte es, nach 
welchem ProgrammLudwig 
Justi die Sammlung auszugestalten gedenkt. Die 
erste Demonstration des Nachfolgers Hugo von 
Tschudis war die Ankündigung eines einsichtsvoll 
geplanten Umbaues des Galeriegebäudes, war die 
Überweisung der schon längst peinlich empfunde- 
nen Schlachtenbilder an das Zeughaus und der 
vielen mässigen Bildnisse an eine in der Bauakade- 
mie neu zu gründende Porträtgalerie; die zweite 
Ausserung programmatischer Natur ist diese Aus- 
stellung neu erworbener Bilder und Zeichnungen. 

| Justi hat es in seiner exponierten Stellung nicht 
leicht. Reaktionäre Gesinnung hat ihn berufen und 
die Freunde der prachtvollen Organisationsleistung 
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Tschudis betrachteten ihn von vornherein darum 
mit Misstrauen. Sie, die eine Fortsetzung des so 
schön Begonnenen erwarten, darf und will Justi 
nicht enttäuschen; doch darf er auch in keiner 
Weise als Revolutionär in den Augen der nichts als 
Offiziellen erscheinen, weil damit nichts zu er- 
reichen, aber alles zu verlieren wäre. In diesem 
Dilemma kann nur eine charaktervolle Diplomaten- 
intelligenz Erfolg haben. Dass Justi diese Eigen- 
schaft hat, beweisen seine schnellen und erfreulichen 
Erfolge. Es ist, als pflücke dieser dritte Direktor 
nun manche Frucht der langjährigen Bemühungen 
seines bedeutenden Vorgängers. Auch diese Aus- 
stellung ist ein Erfolg. Was an Bildern und Zeich- 
nungen erworben worden ist, das verrät im wesent- 
lichen den Geist der Jahrhundertausstellung. Und 
der Eindruck vertieft sich noch bedeutend, wenn 
man bedenkt, dass zu gleicher Zeit der National- 
galerie die wertvolle Sammlung Grönvold über- 
wiesen worden ist. Was doch ebenfalls auf Justis 
Konto zu setzen ist. (Freilich ist es nur eine Leih- 
gabe und es besteht die Gefahr, dass bei einem 


späteren Verkauf der Sammlung die Hamburger 
Kunsthalle ihr Vorkaufsrecht geltend macht. Doch 
ist zu hoffen, dass sich die beiden Sammlungen 
einigen, was um so leichter möglich ist, als der Be- 
sitz der Hamburger Galerie an Werken Wasmanns 
— die in der Sammlung Grönvold dominieren — 
gross ist und als diese Bilder neben denen der bei- 
den Rohden, E. Janssens usw. in der Nationalgalerie 
eine seit langem klaffende Lücke füllen.) 

Die Ausstellung lässt erkennen, dass Justi vor 
allem die Kunst der ersten zwei Drittel des neun- 
zehnten Jahrhunderts auszubauen gedenkt. Das ist 
klug, weil er sich dort aufeinem doch relativ neu- 


rament Hugo von Tschudis hat in diesem Punkte 
Erfolge nicht erzielen können. Das zurzeit Unmög- 
liche versuchen und das gute Mögliche dadurch 
gefährden, wäre theoretischer Liberalismus. Erwägt 
man, wie schwierig es ist, selbst Bilder wie die 
von Feuerbach, Böcklin und Trübner durch eine 
Kommission zu bringen, der die unwahrschein- 
lichsten akademischen Würdenträger angehören 
und die im allgemeinen um dreissig Jahre hinter 
der Zeit zurück ist, bedenkt man, dass manches 
wichtige Bild als Geschenk in die Sammlung ge- 
schmuggelt werden muss und dass es jedesmal gilt, 
einen Schenker zu finden oder willig zu machen, 


Tu 
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tralen Gebiet befindet. Natürlich ist nıcht einen 
Augenblick auf die Forderung einer Erwerbung von 
erprobter moderner Kunst zu verzichten. Lieber- 
mann und sein Kreis sind gegenüber dem Leiblkreis 
lächerlich schlecht vertreten. Die Galerie kann 
nicht dauernd den Bildern Corinths und Slevogts 
verschlossen bleiben, nicht den beste Menzeltradi- 
tion repräsentierenden Zeichnungen Slevogts, nicht 
den Entwürfen Hodlers oder Werken anderer, noch 
jängerer,aber bestimmend schon auftretender Künst- 
ler. Aber es ist richtig von Justi, dass er dieses 
den Kommissionen noch als ein Äusserstes Erschei- 
nende, nicht im ersten Anlauf schon durchzusetzen 
sucht. Selbst das gern Attacken reitende Tempe- 
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dass ein Ministerium Einfluss hat, das seiner physio- 
logischen Natur nach doch immer mehr für das 
Halbe als für das Ganze ist und dass endlich noch 
der Kaiser zu überzeugen ist, dem von jedem Bild, 
von jeder Zeichnung sogar eine Photographie zur 
Genehmigung vorgelegt werden muss und mit dem 
nicht einmal eine Diskussion möglich ist, so sind 
diese Neuerwerbungen ein Respekt heischender 
Beweis, dass Direktor Justi Talent für die schöpfe- 
rische Geduldsarbeit seiner Stellung hat und dass 
er Schwierigkeiten zu überwinden versteht. 

Die neuen Werke füllen im allgemeinen gut 
Lücken der Sammlung aus. Im besonderen aber 
nimmt man eine gewisse Vorliebe für nazarenisch- 


klassizistische Kunst wahr. Augenblicklich ist diese 
Vorliebe Justis der Sammlung nützlich, da gerade 
auf diesem Gebiete manches noch zu thun bleibt; 
später wird dieses halb künstlerische, halb aber 
auch nur historische Interesse jedoch andern Ten- 
denzen weichen müssen. — 

Von Schinkel besass die Nationalgalerie bisher 
nur ein Bild. Diese Lücke ist nun fast zu reichlich 
ausgefüllt worden. Von den sechs zusammen- 
gehörigen Wandbildern kann man sich eine gute 
Wirkung versprechen, wenn sie in einem kleineren 
Raum intim erst zusammengerückt sind, so wie sic 
ursprünglich gedacht waren; doch werden sie als 


stiller und grauer als Schinkels Bilder, und doch 
wirkt sie in sich farbiger. Ein edler, zarter Geist 
ist in dem einfachen Bild, dessen Motiv weissgraue 
Wolken vor Berggipfeln, über einem mit Stein- 
blöcken übersäeten grünen Höhenrücken dahin- 
ziehend sind. Mit den Deckfarben und Lasuren ist 
wie mit Aguarelltönen gemalt; es ist das Bildchen 
mit einer gewissen Grösse der Empfindung zusam- 
mengestrichelt. Die Arbeit ist voller gefühlter 
Nuancen, die klar ausgedrückt sind, weil Friedrich 
eine reine Palette liebte, sauberes Werkzeug, einen 
wohl vorbereiteten Malgrund und: eine liebevoll 
der Anschauung nachtastende Technik. 


KARL FRIEDRICH SCHINKEL, LANDSCHAFT 


Malerei niemals sehr überzeugend wirken, Ihr Reiz 
ist ein halb illustrativer, halb dekorativer Tapeten- 
reiz. Sie sind wie aus dem Topf gemalt und er- 
innern von fern an Öldruck. Eine von einem gräzi- 
sierenden Geiste gereinigte Natur in mild heroischen 
Prospekten szenisch dargestellt. In den beiden ein- 
zelnen Landschaften mit den kunstgewerblich alt- 
deutsch belebten Vordergründen geht es etwas male- 
rischer zu. Ein Element von Kaspar Friedrichkommt 
hinzu. Es zeigt sich, wie der architektonisch ruhige 
Klassizist mit der romantischen Empfindsamkeit der 
Zeit zusammenhing. 

Von Kaspar Friedrich selbst ist eine geistreiche 
Gebirgslandschaft erworben worden. Sie ist viel 


Zu diesem Bild gehört, als eine verwandte 
Äusserung des Kunstgefühls, eine Naturstudie Schir- 
mers. Man denkt eher an Wasmann als an den 
sonst doch so tendenzvoll komponierenden Schir- 
mer. Aber so war es stets zu jener Zeit: vor der 
Natur waren die Talente — und Talente waren sie 
alle — gute Maler, im Atelier wurden sie „Künst- 
ler“ — in Gänsefüsschen. 

Zwei Nazarenerlandschaften des wenig bekann- 
ten Heinrich Reinhold aus der Sammlung Grönvold 
sind eine willkommene Bereicherung. Es sind Ar- 
beiten eines jung Gestorbenen, dem die Pariser 
Malerei nicht fremd war, als er 1819 nach Rom 
in die Nähe Kochs geriet. Es ist in ihnen ein mehr 


feiner als starker, aber 
ein echter Sinn für Ge- 
samtstimmung, trotz- 
dem der nazarenische 
Stil eigentlich in kei- 
ner Weise verleugnet 
ist. Das heroisch Idyl- 
lische ist in einer zar- 
ten Weise vermensch- 
licht. Das Terrain wird 
nicht geogno- 
stisch erklärt, wie bei 
Koch, sondern es ist 
plastisch malerisch 
empfunden. Und die 
Farbe hat in Licht und 
Schatten fein- 
tonige Weichheit, die 
zu den Landschaften 
Martin Rohdens und 
Wasmánns hinüberleitet. Die italienische Bergnatur 
ist „enveloppe“. Ein Rest von Öldruckwirkungen 
ist auch hier noch. Und die konventionelle nazare- 
nische Staffage fehlt auch nicht. 

Joh.Chr. Dahl fehlte bisher ganz in der National- 
galerie; denn das eine vorhandene Bild ist so un- 
charakteristisch, dass es nicht zählt. Justi hat nun 
gleich neun kleine Landschaften zusammengebracht. 
Vier davon als Leihgabe des vortrefflichen, in sei- 
ner Liebe für die nordisch-deutsche Kunst uner- 
müdlichen Andreas Aubert, und fünf als Geschenke 


mehr 


eine 
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eines Kunstfreundes, 
der, wie man hört, Justi 
selbst ist. Nurso konn- 
ten die wichtigen Stu- 
dien der Galerie geret- 
tet werden. Nie warein 
Ausländer unentbehr- 
licher in einer Samm- 
lung als der Norweger 
Dahl unter den deut- 
schen Landschaftern 
am Anfang des Jahr- 
hunderts, unter seinen 
intellektuellen Schü- 
lern K. Friedrich, Ble- 
chen und Menzel. In 
welcher Weise dieser 
norwegische Con- 
stable der Vater vieler 
Entwickelungen ge- 
worden ist, das soll unsern Lesern demnächst im 
besonderen einmal gezeigt werden. Diese kleinen 
kühn ausgeschnittenen Studien sind leicht und sicher 
hingeschrieben. Sie geben nicht eine Romantik jen- 
seits der Natur, sondern die Romantik vor der Na- 
tur, die Romantik des Augenblicks. Es ist in ihnen 
darum ein ganz anderer Rhythmus als in der Naza- 
renermalerei. Doch ist die Ölfarbe nicht ganz über 
wunden. 

Unter den neuerworbenen Zeichnungen dieser 
Epoche finden sich zärtlich rafhnierte, präraffacli- 
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tische Feinheiten von Overbeck, ein reizendes Agua- 
rellfragment des innigen Olivier, das ganz nach 
Kaspar Friedrich hinüberweist, eine vorzügliche, 
Poussinartige Federzeichnung von Genelli unter 
anderen, konventionelleren Entwürfen, und kleine 
Bleistiftkostbarkeiten von K. Friedrich selbst. Ei- 
nige farbige Entwürfe von Schwind zum „Leben 
der heiligen Elisabeth“ geben in ihrer Miniatur- 
wirkung mehr als die ganze Mauerflächen bedecken- 
den Riesenillustrationen der Wartburg; und von 


ginalität im englischen Klassizismus etwas verzerrt 
abspiegelt. Seltsam gebrochene Laute vernimmt man 
aus diesen Handschriften; Naivität und Rafhnement 
ist darin, eine Gesellschaftskunst voller Aackernder 
Begierden. Im ganzen sind etwas viel Zeichnungen 
aus der Zeit um 1800 erworben worden; die Ge- 
legenheit lockte dazu, als Freiherr von Lanna seine 
Sammlungen von Handzeichnungen versteigern liess 
und als Justi sich von seiner Kommission plein pou- 
voir geben liess. 
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Jos. A. Koch sieht man neben unausstehlich süsslich 
trockenen Ausdruckslosigkeiten eine an Carstens 
und Michelangelo zu innerer Grösse erzogene Feder- 
zeichnung zu Dante. Merkwürdig sind endlich eine 
Reihe von Zeichnungen des Reynolds-, Mengs- und 
Winckelmannschülers Joh. Heinrich Füssli, der um 
1800 Direktor der Kunstakademie in London 
wurde, Es tritt der Schweizer in diesen Blättern 
als eine barocke Gestalt unter den Klassizisten prä- 
gnant hervor. Man meint etwas Beardsleyhaftes 
wahrzunehmen. Dieses entsteht wohl, weil sich 
eine unterdrückte Böcklin- oder Hodlerartige Ori- 


Die fünf neuen Bilder Böcklins werden die 
Wirkung dieses Meisters entschieden vertiefen. Sie 
werden es aber noch mehr thun, wenn zugleich 
drei oder vier der bisher in der Nationalgalerie auf- 
gestellten Werke an die Provinz abgegeben werden. 
Es sind ja einige schr problematische darunter. Das 
gewichtigste unter den neuerworbenen Werken ist 
das ,,Meeresidyll“, Böcklin hat es seiner Zeit auf 
Bestellung Direktor Jordans für die Nationalgalerie 
mit grosser Anstrengung gemalt. Aber die Kom- 
mission fand es unanständig. Darum malte Böcklin 
später die ,,Gefilde der Seligen“. Das wurde dann 
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akzeptiert und in den Keller gestellt. Das „Meeres- 
idyll“ erwarb Frau Simrock für 20000 Mark. Jetzt 
hat die Galerie es mit Hilfe eines Kunstfreundes für 
das zehnfache Geld zurtickgekauft. Unter der Be- 
dingung, dass es bis zu ihrem Tode der bisherigen 
Besitzerin verbleibt. So arbeiten Landeskunstkom- 
missionen. Das Bild ist eine der besten und stärk- 
sten Arbeiten von Böcklin. Es ist in den Rahmen 
viel schönes und kräftiges Leben gefangen; es ist 
Wucht, beinahe Grösse in der stolzen Gebärde des 
Werkes. Besonders beim ersten Anblick ist die Wir- 
kung höchst bedeutend und stark. Beim längeren 
Verweilen stelltsich das für Böcklins Bilder typische 
Erlebnis des Abflauens der Gefühle ein. Das ge- 
wählte Motiv verträgt nicht diese genaue naturali- 
stische Realisierung. Auch hier hat Böcklin die 
Vision zu einer konkreten Wirklichkeit gemacht, 
nicht die Wirklichkeit als Vision erscheinen lassen. 


Die .,Hochzeitsreise“ gehört zu den 
reizenden Idyllen der früheren Zeit. Es 
ist bei aller Härte eine malerische Hal- 
tung in dem Bild, die an Fontainebleau 
von fern denken lässt. Dazu ein Nach- 
klang von Poussin. Die Gestalten in 
den Büschen sind voll 1угізсһеп Wohl- 
klangs, und in der Ferne im Durchblick 
singt eine innige Landschaftsempfin- 
dung. Marces Hesperidenideal ist natur- 
burschenhaft heiter gestaltet. 

Die beste Malerei bietet das Bildnis 
Frau Böcklins. Es ist die Linie Was- 
mann etwa, aber nicht altdeutsch, son- 
dern italienisch raffaelitisch. Bezeich- 
nend ist, dass Böcklin niemals sachlicher 
und malerisch liebevoller war, als wenn 
seine Frau ihm Modell sass. Der ge- 
liebten Frau gegenüber vergass er zeit- 
weise die fernhinschweifenden Ideen. 
Das Bild der Nationalgalerie ist eines 
der besten Bildnisse von Frau Böcklin, 
die es giebt. Es ist ein ganz eigener, 
edler Charm darin, wie über das dunkle 
Haar ein rotes Netz gebreitet ist und 
wie die heiter prächtigen Farbenkon- 
traste von der ernsten Charakteristik 
des schönen Kopfes und von der bei 
aller strengen Zeichnung sinnlich reifen 
Fleischmalerei des Gesichts getragen 
werden. Es geht von diesem Bild die 
schlagende Wirkung aus, die immer 
ein Merkzeichen guter Malerei ist. 

Das unvollendete Werk „die Götter Griechen- 
lands“ ist erworben worden, um Böcklins Arbeits- 
weise zu zeigen. Aber Böcklin, scheint mir, ist 
keiner der Maler, deren Arbeitsweise in allen ihren 
Phasen interessiert. Es ist der Mann der fertigen 
Wirkungen. Was Schick in seinem Tagebuch über 
die Entstehung dieses Bildes angemerkt hat, er- 
scheint denn auch ziemlich konfus. Jedenfalls wird 
es nicht leicht sein, die kreidige Wirkung dieses 
Kartons bei der Gesamtaufstellung zu paraly- 
sieren. 

Die weibliche Figur mit Tamburin von Anselm 
Feuerbach zeigt eine Seite dieses Künstlers, die in 
der Nationalgalerie noch nicht studiert werden 
konnte. Nach wie vor bleibt der Galerie freilich 
daneben eins der schönen Nannabildnisse zu wün- 
schen. Diese „Mirjam“ ist zu sehr doch forciertes 
Produkt der Ateliermalerei; die Monumentalität ist 


kühl modellern, die Farbe ist ein Couturehafter 
Palettenkolorismus. Vom Wesen Feuerbachs sieht 
man hier nur das systematisch Statuarische seiner 
Art. Recht wertvoll als Dokumente sind die frühe 
Selbstbildniszeichnung und das kleine Selbstporträt, 
Arbeiten des Sechzehnjährigen, in denen er sich 
mit reizender Naivität romantisch raffaelitisch dra- 
piert hat. 

Ein „Fackelzug“ Menzels aus dem Jahre 1858, 
im Ton dem fast gleichzeitigen „Theätre gymnase“ 
verwandt, und schön vor allem in dem rauchigen 
Ton der Atmosphäre, wird sich den Frühwerken 
des Berliner Meisters ausgezeichnet einfügen. — 
Eine sehr dunkle und tonig dekorative Landschaft 
Karl Hagemeisters bringt endlich ein Werk dieses 
ausgezeichneten Malers der Mark in die Galerie. 
Das Bild wird viel Licht brauchen, wenn es rich- 
tig wirken soll. Ein Blumenstilleben Ferdinand 
Waldmiillers, ein Frühwerk ist mit der eisernen 
Sorgsamkeit der alten Holländer gemalt. Etwas 
starr und metallen; man sieht den Miniaturisten 


und Detaillisten in seiner ausserordentlichen Studien- 
gewissenhaftigkeit und mit all seinem Talent. Ein 
Chardinartiges Stilleben von Charles Hoguet endlich 
wird auch diesem französisch geschulten Berliner 
gerecht. 

Unter den neuerworbenen Bildnissen steht an 
erster Stelle das Hofmeisterporträt Wilhelm Trüb- 
ners. Es ist ein Stück klassisch reifer Malerei, wie 
sie im neunzehnten Jahrhundert Courbet und Ma- 
net etwa geschaffen haben. Als wäre ein alter 
Meister lebendig und modern geworden. Das Bild 
hat eine innere Ruhe, wie sie sonst nur die Ab- 
geklärtheit des Alters verleiht; doch ist zugleich 
das ganze Leben der Jugend darin. Die sinn- 
liche Kraft und Fülle bei höchster Besonnenheit 
sind unbeschreiblich. Bei aller weichen Tonigkeit 
ist der Kopf wie gemeisselt. Die Klarheit und Rein- 
heit der Farbe wirkt reinigend auf die Phantasie 
des Betrachters, möchte man sagen. Ohne alle toten 
Punkte. Die Sicherheit der Konstruktion, der Mo- 
dellierung, der Technik, kurz des ganzen male- 
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rischen Ausdrucks: das ist für einen Einundzwanzig- 
jährigen fast unwahrscheinlich. Man beachte, wie 
der Bart mit breiter Selbstverständlichkeit über- 
zeugend gemalt ist, wie sich das lange Oval des 
Haupthaares aus dem Hintergrunde löst, und wie 
die Modellierung flüssig von Form zu Form gleitet! 
Nicht vorteilhaft ist der Rahmen; er drückt das 
Bild zusammen anstatt es scheinbar zu weiten. 
Wie alle Mutterbildnisse ist auch das von Ferd. 
von Raysky vorzüglich gelungen. Ein stolzes klei- 
nes Meisterwerk. Es muss früher gemalt sein als 
das glänzende Porträt des Grafen Einsiedel in der 
Nationalgalerie, denn es weist mit manchem Zug 
noch zu Waldmüllers Bildnissen hinüber. Nur ist 
mehr Kraft und Temperament in diesem Werk als 
in ähnlichen Porträts des Wieners. Das Gesicht ist 
noch etwas zeichnerisch hart gegeben, doch ist die 


Charakteristik des vornehm ausgeprägten alten 
Kopfes vorzüglich; und von delikatestem male- 
rischen Gefühl ist es, wie der Kopf von der weissen 
Spitzenhaube umrahmt wird. Die Art der Farben- 
organisation, wie die Spitzenhaube und wie das 
steil in dem ovalen Format nach unten fliessende Lila 
des Kleides in Licht und Schatten gemalt sind, ver- 
rät die Faust eines geborenen Malers. Der Familien- 
porträtist wird zu einem Künstler, der viel mehr 
giebt, als der Porträtierte bei noch so hohen An- 
sprüchen erwarten darf. Er weitet unmerklich die 
Grenzen seiner Zeitkunst. Die Art, wie die alte 
Dame in befehlender Haltung im Raum steht, hat 
etwas Unvergessliches. Das Porträt scheint orga- 
nisch mit dem Oval zu verwachsen; es wird zu 
einer Melodie, die den Raum beherrscht. — Die 
Skizze eines Kavallerieangriffs, ganz con brio-Be- 
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wegung, ist mit ihrem Rubensartigen Esprit und in 
ihrer raffinierten Skizzentechnik höchst interessant. 

Den Ruf von Ludwig Knaus wird in Zukunft 
sein schon 18 5 5 gemaltes Bildnis Dr. Waagens retten. 
Was dem Sechsundzwanzigjährigen in dieser Arbeit 
gelungen ist, das übertrifft weitaus seine Helmholtz- 
und Mommsenbildnisse. Die Sachlichkeit und Ge- 
nauigkeit sind hier nicht kleinlich novellistisch, das 
dem Grade nach Untergeordnete ist voller Kultur. 

Eine Reihe von Bildnissen, die für die künftige 
Porträtgalerie bestimmt sind, haben mit der Malerei 
nur mittelbar zu thun. Es interessieren mehr die 
Dargestellten: Friedrich Hebbel und seine Frau, der 


Schauspieler Haase in einer Paraderolle, Kaspar 
Friedrich, Marie Taglioni als Sylphide und Johann 
Heinrich Voss. Nur Franz Krügers Porträts der 
Familie Taglioni und Graffs schönes Bildnis des 
Schauspielers Eckhof sind rühmliche Ausnahmen. 

Es giebt nun unter dem neu Erworbenen natür- 
lich auch manches Gleichgültige und sogar Schäd- 
liche. Kommissionsware! Aber wozu davon 
sprechen. Man muss sich in der Kunst an das Er- 
freuliche halten. Hier um so mehr, als der Wille 
zum Echten und Rechten überall durchschimmert 
und einen gesunden Ausbau der Nationalgalerie 
auch unter Justis Leitung verheisst. 
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reco ist zu einer Probe auf den Wert unserer 


Kunstwissenschaft geworden. Es fehlt ihm 
die Patina überlieferter Schätzung. Sein Ruhm ist 
neuer als das Prestige eines Manet. Bis vor wenigen 
Jahrzehnten war kaum der Name bekannt. Er ran- 
gierte unter den zweifelhaften Überbleibseln einer 
verstaubten Vergangenheit, einer der vielen, die 
nichts bedeuten. Daher fand die moderne Kunst- 
wissenschaft, die es in unserer Zeit zu dem weitver- 
zweigten Apparat eines Staatswesens gebracht hat, 
eine Aufgabe. Sie hätte sie finden können. Justi griff 
den Namen auf, um ihn mit einer Bewegung des Mit- 
leids in das Fach der Verunglückten zu legen. Da- 
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mit schien Grecos Schicksal besiegelt. Der Biograph 
des Velasquez hatte Ansehen genug, um seiner Geste 
Nachdruck zu verleihen, Wer sich mit spanischer 
Kunst beschäftigte und wirklich bis zu dem Mann 
mit dem griechischen Namen kam — und das waren 
wenige — auch in der Kunsthistorie giebt es Indu- 
striebezirke, und Spanien hat nie dazu gehört —, 
machte Justis Urteil zu dem seinen. In Spanien 
selbst war es, abgesehen von einem winzigen Kreise, 
kaum anders. Cossio erzählt drollige Geschichten 
über die Vertrautheit seiner Landsleute mit ihrem 
grössten Meister. 

Cossio unternahm mit Feuereifer die Rehabili- 
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tierung. Er entdeckte die Entwickelung des Ver- 
unglückten, reinigte das von Irrtum getrübte Bild 
und stellte Greco unter die Grossen der Kunst des 
alten und neuen Europas. Mit seinem Buch, dem 
Resultat jahrelanger, mit grösster Hingabe gepflegter 
Studien,gab er der Grecoforschung die solide Grund- 
lage. Leider machte die Sprache, in der es ge- 
schrieben ist, das ungelenke altmodische Gelehrten- 
spanisch, das Buch fast unzugänglich. Sein Inhalt 
ist so wenig bekannt, dass skrupellose Gelehrte in 
England und in Frank- 
reich alles Wesent- 
liche daraus entnehmen 
konnten, ohne die 
Quelle ihres Wissens 
zu verraten und ohne 
dafür auf die Diebes- 
finger geklopft zu wer- 
den. Die Abschreiber 
haben manches Resul- 
tat Cossios missver- 
standen und entstellt. 
Aber auch der des Spa- 
nischen kundige Leser 
des Buches erhält kein 
lückenloses Bild. Das 
Material, das Cossio 
mit bewundernswer- 
tem Fleiss zusammen- 
gebracht und mit gros- 
ser Einsicht verwend- 
bar gemacht hat, ist 
sehr viel für den auf- 
geklärtenKunstfreund, 
dem vor allem an dem 
Werk gelegen ist; denn 
es umfasst einen nahe- 
zu vollständigen Kata- 
log mit annähernd ge- 
sicherten Daten. Es ist 
wenig für den Betrach- 
ter, der zur Schätzung der Leistung eines Künstlers 
des Vertrautheit mit seinen Lebensumständen be- 
darf. Das Buch entfernt sich so weit wie möglich 
von der Art der Biographien, für die Justis Velas- 
quez ein glänzendes Vorbild geworden ist. Und 
dieser Umstand wurde nicht nur von der Verschie- 
denheit zwischen den Anschauungen der beiden 
Autoren, sondern auch von der Not bestimmt. An 
biographischen Einzelheiten hat Cossio so gut wie 
nichts entdeckt. Und obwohl seit dem Erscheinen 


GRECO, EIN BISCHOF ODER HEILIGER (5. BENITO) 
MADRID, PRADO 


des Buches viele eifrige Sucher in Spanien bei der 
Arbeit sind,* gilt auch heute noch das Bekenntnis, 
mit dem Cossio beginnt, dass von dem Leben des 
Toledaner Meisters so gut wie nichts bekannt ist. 
Es wird vermutlich dabei bleiben. Der Mann, der 
in Toledo begraben ist, dessen Grabstein verschwand 
und dessen Geburtsjahr nicht entdeckt werden 
konnte, scheint es geradezu daraufangelegt zu haben, 
nichts Persönliches von sich auf die Nachwelt 
kommen zu lassen. Man kann nach seinen Bildern 
annehmen, dass er sich 
allerlei Gedanken über 
Erde und Himmel 
machte. Er kannte die 
Welt. Er war ein Wei- 
ser. Und ich glaube, 
er liebte zu spotten. 
Man könnte ihm zu- 
trauen, die Situation, 
dieeinige Jahrhunderte 
nach seinem Tode ein- 
treten würde, voraus- 
gesehen zu haben. Viel- 
leicht fügte diese Aus- 
sicht seinen nicht ge- 
wöhnlichen Freuden 
einen Reiz von der Art 


derer, die ihm beson- 
ders teuer waren, 
hinzu. 


Die Situation ist 
eigenartig. Mitten in 
der Diskussion über 
den Impressionismus 
und seine Folgen, über 
Cezanne und Renoir, 
über Marces und van 
Gogh erscheint plötz- 
lich aus der Versen- 
kung ein Schüler Ti- 
zians und mischt sich 
in die Debatte. Er stellt sich der Kritik wie ein 
Neuling, der zum erstenmal vor das Publikum tritt, 
und wird als solcher behandelt. Denn dieser Debu- 
tant, den gewisse Eigenschaften ohne weiteres als 
Zeitgenosse der grössten Blüte aller Malerei erken- 
nen lassen, zeigt gleichzeitig andere Züge, die bis 


* Am erfolgreichsten Borja de San Romän, der mehrere 
wichtige Dokumente zur Geschichte Grecos, vor allem sein 
Testament mit der Liste seiner in seinem Besitz gebliebenen 
Bilder entdeckt har. Veröffentlicht in „El Greco en Toledo“ 
von San Romän (V. Suärez, Madrid, 1910). 
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dahin nur der zeitgenössischen Kunst eigentümlich 
schienen, Züge höchst merkwürdiger Art, die be- 
stätigen, was dieser und jener Freund moderner 
Malerei schon vermutet hatte: dass alles Wertvolle 
von heute irgendwie mit früher entstandenen Wer- 
ten zusammenhängen müsse; Züge von sehr ein- 
dringlicher Überzeugungskraft, die eigentlich, sollte 
man meinen, zu einer Milderung der vielen Gegen- 
sätze zwischen herrschenden Meinungen beitragen 
müssten und in Wirklichkeit das Gegenteil er- 
reichen. Dem Debutanten aus der Zeit Tizians 
widerfährt, was allen Leuten seiner Art wider- 
fährt, ob sie vor drei Jahrzehnten oder drei Jahr- 
hunderten das Licht der Welt erblickt haben. Es 
ist die Frage, ob der stille Mann von Toledo auch 
dieses Kuriosum voraussah. Die einen bringen Un- 
summen für seine Bilder auf, die anderen verspotten 
sie, so derb wie sie einen Cezanne oder van Gogh 
verspotten, vermutlich derber als einst die Zeit- 
genossen Philipps II. über den in Ungunst geratenen 
Maler höhnten. Und die Spötter haben wie ge- 


wöhnlich, da die reichen Käufer nicht 
viel sagen, die Übermacht. Alles, was 
anderen, unverhältnismässig kleineren 
Geistern nutzt, die Zugehörigkeit zu 
einer glänzenden Epoche, was allein 
vielen unter ihnen, die kaum den be- 
scheidensten Anteil beigetragen haben, 
eine Berühmtheit giebt, an die später 
Kommende auch mit den grössten 
Thaten nicht heranreichen: alles das 
verschwindet vor der eindringlichen 
Sprache jener verdächtigen Züge. Sie 
sind auch heute noch zu neu, zu kühn. 
Und während diese Züge jeden Denken- 
den auf die Vernunft grosser Entwicke- 
lungen hinweisen und im Reiche des 
Geistes neue Gemeinschaften stiften 
müssten, werden sie gerade von denen, 
deren Beruf sein sollte, solche Bürg- 
schaften der Menschheit aufzudecken, 
nur wieder zur Verkleinerung des Gros- 
sen, zur Verdunkelung der Klarheit 
missbraucht. Freilich tragen die Kurz- 
sichtigen nicht allein dieVerantwortung 
für den Irrtum, die ihnen ihr Beruf auf- 
bürdet. Ihre verkehrte Anschauung ist 
eine der vielen Folgen unserer zerrisse- 
nen Zeit. Was sie fehlen lässt, ist der- 
selbe Mangel an gesicherten Gefühls- 
werten, der auf dem Gebiete der Kunst 
— und nicht nur hier — alle Eroberungen trübt. 
Unsere voraussetzungslose Kultur erlaubt immer 
nur isolierte Fortschritte. Wir besitzen kein Welt- 
bild mehr, das sie zusammenzuziehen vermöchte. 
Nur Zahlen und verbriefte materielle Dinge sind 
uns gewiss. Darüber hinaus einigen wir uns über 
nichts, ob es sich um Bilder und Statuen oder um 
andere menschliche Thaten handelt. Weil jeder von 
seinem besonderen Standpunkte ausgeht, den er, 
stolz auf die Eigenart seines Nichts, für unverletz- 
liches Eigentum erklärt. Bei jedem tieferen Ein- 
gehen auf die Kunst, überall da, wo an die Stelle 
der Zahlen und Daten schöpferische Wertungen 
treten müssten, stossen wir auf dieselbe Unsicher- 
heit, und es wiederholt sich täglich, bei jedem Ge- 
dankenaustausch, der über materielle Dinge hinaus- 
geht, bei jedem Zwiegespräch mit dem vertrautesten 
Freunde, was uns mit Greco begegnet. Weil wir trotz 
aller Verkehrsmittel wie einsame Wilde hausen, aller 
Möglichkeiten bar, die einen Greco hervorbrachten, 
weil wir mit unseren tausend überflüssigen Schätzen 


nie die Macht ersetzen können, die jeder grosse 
Mensch vergangener Epochen aus der stillen Über- 
einkunft mit seiner Mitwelt gewann. Was war diese 
Übereinkunft, deren kläglicher Rest sich heute 
zum Konventionalismus, dem Feind alles dessen, 
was einst die Übereinkunft stützte, verflüchtigt hat, 
für Tizian! Wie stützte sie einen Tintoretto, einen 
Rubens! Was gab sie noch einem Goethe! Und 
was gaben diese Grossen ihr! Dem Büchermenschen, 
der nichts erlebt und alles betrachtet, ist sie nur eine 


Form, ein Stil, der sich so und so von anderen 
unterscheidet, den man feststellen, mit Zahlen und 
Zirkel begrenzen kann. Er ahnt nichts von den un- 
begrenzten Kräften dieser Übereinkunft, noch von 
ihren längst versiegten Quellen, nichts von jener 
Gemeinsamkeit ungeformter Begriffe, die gleichsam 
alles voraussah, was ihr der Genius entnehmen 
konnte und selbst einen Michelangelo nicht allein 
liess. Dem Interesse des Laien, der sich für alles 
interessiert, fehlt die Kraft der Hingabe. Wo sollte 
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sie herkommen! Wir können Formen nur so lange 
verstehen, als wir ihrer bedürfen. Wir brauchen 
aber nur noch Masken, um unsere Begierden zu 
verbergen, Die brutale Vereinfachung unserer 
seelischen Bedürfnisse macht unsern Ausdruck hart 
und sparsam und reduziert das Gefäss wie sie den 
Inhalt schmälert. Was brauchen wir Formen, da wir 
einander nichts mehr zu sagen haben, da der Mecha- 
nismus unserer Organisationen alles, was wir mit- 
einander zu thun haben könnten, selbständig besorgt. 
Bald bleiben nur noch hohle Schalen zurück. Wer 
hat nicht schon einmal in einer unserer Gesell- 
schaften den Augenblick kommen gesehen, wo jeder 
der Anwesenden die letzte dünne Rücksicht fallen 
lassen könnte! Wer hat nicht schon selbst, über- 
miidet von dem geistlosen Schacher unserer Schein- 
gespräche, dergleichen rohe Gelüste gespürt, sicher, 
dass jeder Anstoss genügen würde, die schwache 
Fessel schemenhafter Gesittung zu lösen und die 
lächelnden Gesichter in rohe Fratzen zu verwandeln! 

Daher bleibt die Übereinkunft, der Greco folgte, 
unwirksam. Man bringt ihn nicht in den papierenen 
Stilbegriff der Neuzeit hinein und wird von der 
Grösse der Übereinkunft abgeschreckt, bevor man 
zu der Persönlichkeit gelangt. Gewisse Eigentüm- 
lichkeiten der Bilder Grecos werden festgestellt und 
für unmöglich erklärt. Aber man versäumt, anzu- 


geben, wie man zu der Feststellung gelangt und auf 


Grund welcher Normen die Ablehnung erfolgt, ob 
Bouguereau und Böcklin oder Michelangelo und 
Rubens das rechte Mass geben, oder ob allein die 
Natur, wie sie Hinz und Kunz erscheint, zur Richt- 
schnur dienen darf. Es ist die bekannte beziehungs- 
lose Kritik unserer Tage, die nichts ausser sich selbst 
beurteilt. Sie macht Greco womöglich von dem 
Umstand abhängig, ob ihr das Barock sympathisch 
oder unsympathisch ist. Sie erblickt in dem Barock 
einerseits den feststehenden Namen für eine be- 
stimmte Epoche, andererseits einen Schmuckbegriff 
für Baumeister, Maler und Tischler, heute nur noch 
allenfalls geeignet, der Gegenwart eine ihrer vielen 
Masken vorzuhalten; nicht die mächtige Sprache, 
deren sich die grössten Geister unserer Kultur be- 
dienten, an der sie bildeten, die sie bereicherten, 
aber die ebenso wenig mit ihnen entstand, wie sie 
mit ihnen verschwand. Wäre den Kurzsichtigen 
das Barock nicht das tote Etikett, sondern der lebende 
Organismus, der selbst heute noch einem schöpferi- 
schen Geiste fruchtbaren Anschluss zu gewähren 
vermag, so ständen sie anders zu Greco, mindestens 
hätten sie eine Brücke zu ihm. Mindestens würden 


sie vor dem letzten Notbehelf ohnmächtigen Er- 
kenntnisvermögens zurückschrecken, der Legende 
von dem Wahnsinn Grecos, die seinem Nachleben 
die typische Wendung gab. Es ist kein Zufall, dass 
die Eroberung Grecos von dem Lande ausging, in 
dem sich eine künstlerische Übereinkunft erhalten 
hat und auch heute noch barocke Formen leben. 
Bevor sich Justi auf seine Art mit dem Meister aus- 
einandersetzte, hatten französische Künstler wie 
Millet, Manet, Degas, Henry Rouart, Zacharias 
Astruc und andere ihn bei sich aufgenommen.* Sie 
fragten wenig nach dem Urteil der gelehrten Zunft 
und freuten sich seiner Bilder, ohne seinen rechten 
Namen zu wissen. Als Cossio sein Werk begann, 
war grecohaftes Empfinden längst der französischen 
Malerei vertraut, und sie besass in Cezanne einen 
Enkel. Paris wurde seine zweite Heimat. Von 
hier aus unternahm der Auferstandene seinen Zug 
durch die Welt. 

Man darf von einer flüchtigen Darstellung des 
Grecoschen Barocks nicht die ohne weiteres ables- 
bare Lösung des Grecoproblems erwarten. Liesse 
sich der Meister mit so begrenzten Mitteln erschöpfen, 
so wäre er nicht die Grösse, deren Wirkungen in 
das Unendliche münden. Im besten Falle können 
die Umrisse der Gesetzmässigkeit des Schöpferischen 
und infolgedessen Möglichkeiten, die erschreckende 
Fremdheit des Erhabenen zu überwinden, gewonnen 
werden. Nicht mehr; auch eine auf gleichem Wege 
weiter getriebene Analyse brächte nicht viel mehr. 
Je reicher das Bild ist, um so dürftiger erscheint 
das umständliche Gerüst, das wir um den Genius 
errichten; um so grösser wird die Gefahr, das Er- 
habene zu verkleinern, das wir erläutern wollen. 

Auch in Greco ist das Barock nichts Fest- 
stehendes; hier noch weniger als sonst. Man könnte 
es vergleichsweise das Gewebe nennen, in das er 
seine Gestalten wirkte. Esist Teil des Schöpferischen, 


* Manet war von ihnen der tiberzeugteste Anhänger des 
Meisters und zwar seit seiner 1865 unternommenen spanischen 
Reise. Théodore Duret, der damals mit ihm in Toledo war, 
wurde von seiner Begeisterung angesteckt und erwarb später 
mehrere Bilder. Millet besass einen Greco, der nach seinem 
Tode in den Besitz von Degas überging (Cossio Katalog 
No. 298). Astruc brachte verschiedene Bilder Grecos nach 
Frankreich. Eins davon ist der Ildefonso bei Degas (Cossio 
Katalog No. 299). Wenn Cossios Notiz über die Herkunft des 
Espolio, das früher Cheramy besass (Cossio No. 294), richtig 
ist, hat auch Delacroix als Besitzer dieses Bildes zu der Reihe 
gehört. In dem Katalog der Vente Delacroix wird das Bild nicht 
erwähnt und ich habe auch sonst keine sichere Bestätigung 
dieser Angabe Cossios erhalten können, Baron Schwiter, der 
das Bild vor Cheramy besessen hat, war mit Delacroix be- 
freunder und, wie Cossio richtig mitteilt, einerseiner Testaments- 
vollstrecker. Henry Rouart besitzt seit vielen Jahren den 
Apostel (Cossio No. 312). 


84 


GRECO, DER GROSSINQUISITOR NINO DE GUEVARA 


SAMMLUNG PRAU MAVEMEVER, NEW YORK 


GRECO, DER GENERALINOUISITOR NINO DE GUEVARA. DETAIL 


SAMMLUNG FRAU HAVEMEVER, NEW VORK 


denn es lässt sich nicht von den Ge- 
stalten lösen, und Teil des Übernom- 
menen, denn sonst könnten wir es nicht 
so nennen. In manchen Bildern sind 
die Maschen des Gewebes verhältnis- 
mässig grob und lassen das Barock als 
überlieferten Bestandteil sehr deutlich 
erkennen. In anderen versteckt sich das 
Barock unter Formen, die uns wie eine 
höchst persönliche Erweiterung des Uber- 
lieferten erscheinen. Wieder in anderen 
scheint es nahezu zu verschwinden, die 
Maschen werden von kaum wahrnehm- 
barer Feinheit. Diese Veränderungen, 
die, an einzelnen Beispielen betrachtet, 
willkürlich erscheinen können, erhalten 
einleuchtenden Sinn, sobald wir sie in 
dem ganzen Oeuvre chronologisch ver- 
folgen. Sie werden zu Stationen der Ent- 
wickelung, und zwar, wenn nicht der 
Entwickelung Grecos, so wenigstens der 
unseren, die zu ihm führen soll. Darin 
beruht die wesentliche Bedeutung des 
Barocks Grecos. Es ist nahezu ausge- 
schlossen, manche Bilder und zwar ge- 
rade die typischen, in denen er am wei- 
testen ging, ausserhalb ihres Zusammen- 
hangs mit seiner Entwickelung kennen 
zu lernen. Wer die „Apokalypse“ oder 
den „Laokoon“ oder andere Werke der 
Spätzeit sieht, ohne von den früheren zu 
wissen, steht vor Rätseln. Ist der Betrach- 
ter besonders veranlagt, so mag er auch 
ihnen sofort manchen Genuss entnehmen, 
denn sie enthalten leicht erkennbare 
Schönheiten, wunderbare Details des 
Zeichnerischen und der Farbe. Und jedes 
Auge ist fähig, gewisse dekorative Reize 
abzulesen. Aber selbst dem ideal geeig- 
neten Betrachter muss unter solchen Um- 
ständen ein Teil des eigentlichen Werkes 
entgehen. Er wird die Dinge, die er un- 
vorbereitet fassen kann, für ausschlag- 
gebend ansehen, Nebensachen für das, 
Wesentliche, Mittel für Zwecke nehmen 
und in Greco vielleicht einen Impressio- 


nisten oder einen genialen Dekorateur “= GKECO, DER KLEINE 5. JOSE 
erkennen. Der normale Betrachter aber 4 AE Lat 
wird davonlaufen: gleich gebieterisch ungeteilte Betrachtung. Die Ein- 


Eins wird dem Unverständigen zugegeben wer- sicht in die Entwicklung ergänzt überall in der 
den müssen: kein Meister der alten Kunst fordert Kunst, wo es sich um Persönlichkeiten handelt, den 
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als hier. Keiner der Alten ver- 
folgt mit gleich rücksichtsloser 
Konsequenz sein Ziel. Keiner 
setzt mehr voraus. Man könnte 
Greco einem schwingenden Kör- 
per vergleichen, dessen Formen 
sich mit zunehmender Geschwin- 
digkeit vollenden. Sie würden 
unbegreiflich bleiben, wenn 
man den Körper nicht in den 
Anfangsstadien der Bewegung 
gesehen hätte. 

Das Barock Grecos hielt sich 
anfangs eng an die Überlieferung. 
Die noch in Italien entstandenen 
Werke entfernen sich so wenig 
von der Art andrer Meister des 
Cinquecento, dass man sie ohne 
dokumentarische Belege nur 
zögernd zu bestimmen vermag. 
Erst in Spanien kommt Greco 
zu seinem Stil. Aber auch in 
den ersten spanischen Werken 
überwiegt der Einfluss Italiens. 
Der Einfluss hat das Besondere, 
die zwei grossen Tendenzen der 
italienischen Kunst, die sich im 
sechzehnten Jahrhundert ge- 
trennt, fast wie zwei feindliche 
Brüder, behaupten, zu vereinen: 
das Barock Venedigs und das 
Barock Roms. Auf der einen 
Seite die geschmeidige, der Ma- 
terie zugethane Malerei der Ti- 
zian, Veronese und Tintoretto, 
die in licht- und schattenreichen 
Farbenspielen auflöst, was die 
andere zusammenballt. Auf der 
anderen Seite das Pathos Michel- 
angelos, der, Herr über alle For- 
men der alten Welt, nicht des 
schmeichelnden farbigen Reizes 
bedarf, um die Lebensfähigkeit 
seiner Schöpfungen zu erweisen, 
und der Malerei nichts als den 
Raum für seine statuenhaften 
Gestalten entnimmt. Beide Ten- 
denzen wechseln sich in den 
Frühwerken Grecos ab. Zwei 


Genuss und wird um so fruchtbarer, je bedeutender Serien von kleinen Bildern, von denen sich die 
die Erscheinung ist. Nirgends ist sie notwendiger eine um die Heilung des Blinden, die andere um 
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die Austreibung der Händler aus 
dem Tempel gruppiert, dienen der 
Ausbildung der Lehren Venedigs. 
In dem reifsten Exemplar der zwei- 
ten Serie, der Austreibung, die bis 
vor kurzem bei Beruete war und 
jetzt wie so manches Meisterwerk 
Grecos nach Amerika gelangt ist, 
führt diese Tendenz zu einem Auf- 
wand von Pracht, dem die Schule 
Tizians nichts zur Seite zu stellen 
hat. Und schon in diesem dem Um- 
fang nach winzigen Werke wird 
die an Kostbarkeiten überreiche 
Farbe in den Dienst einer ganz in- 
dividuellen Vision gestellt, die jeden 
Gedanken an das Dekorative vene- 
zianischer Bilder ausschliesst. Die 
Wahl des Formats scheint diesen 
Unterschied zu unterstreichen. 
(Übrigens hat Cossio vielleicht das 
Datum des Bildes ein wenig zu früh 
angesetzt. Es dürfte wie die grosse 
Londoner Variante wohl auch aus 
den achtziger Jahren stammen. Man 
kann sich nicht gut den Greco aus 
der Zeit vor dem „Espolio“ in dem 
Besitz solcher Machtmittel denken.) 
Das Espolio in der Kathedrale von 
Toledo, das erste Hauptwerk, des- 
sen Datum, das Jahr 1574, fest- 
steht, scheint ganz venezianisch. 
Die hohe Bestimmung des Werkes 
mag den jungen Meister angehalten 
haben, ganz im Rahmen seiner 
Schule zu bleiben. Die Absicht hat 
das Domkapitel von Toledo nicht 
gehindert, an der Originalität des 
Bildes ernstlich Anstoss zu nehmen, 
und uns entgeht auch heute noch 
nicht, wieviel Greco zu den un- 
verkennbaren Einflüssen der Tizian 
und Tintoretto von seinem Eigenen 
hinzuftigte. Das Bild erscheint 
neben späteren Werken wie eine 
fast harmlose Episode; neben denen 
der Meister Grecos wie eine Tra- | GRECO, MARIA HIMMELFAHRT 

gödie. Greco konzentrierte das SEET 

Venezianische, um das Dramatische 

der Szene zu steigern. Bewegter als Bilder Tizians, gemalt hätten, ernster und vor allen Dingen ge- 
weniger spielerisch als die Schüler Tizians dergleichen drängter erscheint die Handlung. Das dichtgefüllte 
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Hochformat zwingt uns, die gualvolle Enge des 
Märtyrerweges mitzuerleben. 

Alle diese Abweichungen von der Geistesart 
seiner Schule würden schwerlich genügen, Greco eine 
Stellung ausserhalb Venedigs anzuweisen. Aber fast 
gleichzeitig bringen andere Werke den anderen Weg. 
In den Bildern von Santo Domingo el Antiguo wird 
das Venezianische zurückgedrängt und das Michel- 
angeleske gewinnt die Oberhand. Wer dächte nicht 
bei der erhabenen Gestalt des Evangelisten Johannes 
oder bei der Schlucht von Leibern, der auf der 
Auferstehung der Heiland entsteigt, an die Sixtina! 
Freilich, nicht an die Sixtina allein. Der Gedanke 
an Michelangelo befriedigt nicht alle Fragen nach 
der Herkunft dieser irdischen Machtgelüsten so 
fernen Welt; befriedigt sie noch viel weniger als 
vorher der Hinweis auf Venedig die Frage nach der 
Art des Espolio beantwortete. Eine fremde Macht, 
die sich Michelangelo widersetzt, behauptet sich 
neben der Erinnerung an seine Formen: eine im 
Dunkel glühende Askese, die der Rundung aus- 
weicht und dem barocken Schwunge zähe Unbe- 
holfenheit in den Weg stellt. Man glaubt die Seele 
eines Gotikers zu entdecken, die an der kraft- 
strahlenden Welt Michelangelos ihr überirdisches 
Verlangen entzündet und immer wieder von ihr ab- 
gestossen wird. 

In der Legende des Mauricius im Escorial 
stehen Rom und Venedig einander gegenüber. Vorn 
in der Gruppe von Giganten das vollendet Statua- 
rische einer in Farben erstandenen Plastik, die noch 
über Michelangelo hinaus auf die Quellen des Ba- 
rocks in der Urheimat des Griechen deutet. Da- 
neben in dem langen Zug kleiner Gestalten die 
Prozession des Malerischen, in der wir unsere eigenen 
Fahnen zu sehen glauben, der Einzug Venedigs in 
den Impressionismus. Ein kaum fassbares Werk! 
Nicht weil sich das Gespräch der vier Helden unserer 
Deutung entzieht — wer wäre so arm, ihrer zu 
bedürfen! rätselhaft vielmehr, weil die beiden 
hier zusammengefügten Welten das Riesenbild nicht 
auseinandersprengen, weil das Monströse des Genius 
aller Wahrscheinlichkeit zum Trotz zu dem einzigen 
Ausdruck milder Würde führt. 

Und als Folge dieses alle Wagnisse des Barocks 
überbietenden Werkes, in dem sich der Stürmer 
nicht genug Hindernisse auftürmen konnte, um 
seine Kraft zu erproben, malt er sein ruhigstes und 
strengstes Bild, das Begräbnis des Grafen von Or- 
gaz. Es erscheint noch ruhiger und strenger, als es 
in Wirklichkeit ist, wenn der Betrachter, wie dies 
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oft bei allzunahem Herantreten an die Leinwand 
geschieht, die Reihe von Köpfen, in denen er mit 
Recht Bildnisse vermutet und das, was unterhalb 
der Reihe vorgeht, also die irdische Hälfte des 
Motivs, für die Hauptsache nimmt und in dem 
überirdischen Teil der oberen Hälfte nur Beiwerk 
erblickt. Solche Betrachtung aber, die willkürliche 
Begriffe in das Bild trägt, dringt nicht tief genug. 
Sie teilt ungebührlich ein wohlgegliedertes Ganze 
und bringt sich um das Beste. Denn gerade der 
organische Bau, der allein die Ruhe der vielbewegten 
Massen sichert, ist der grösste Vorzug des Werkes. 
So reich die Einzelheiten des unteren Teiles sind, 
der starke Ernst der Köpfe, das äusserst Repräsen- 
tative und gleichzeitig äusserst Menschliche der 
Handlung, die unbeschreibliche Pracht der Kostüme 
und der noch imposantere Anstand derer, die sie 
tragen; so ergreifend die stillen Beziehungen des 
Bildhaften zu der Wirklichkeit den Geist bewegen; 
so zart und ritterlich zugleich die ganze Legende 
erscheint: ohne den oberen Teil wäre der Gedanke 
halb und das Bild Stückwerk. Der Erde würde 
der Himmel fehlen. Die Reihe von Köpfen, der 
mächtige Chor des Schauspiels, wird in dem Spiel 
geschwungener Formen zu der unentbehrlichen 
Horizontale. Die Vertikale wird sichtbar nur von 
den freistehenden Gestalten links und rechts ge- 
bildet, aber diese ergänzen gleichsam die verdeckten 
Körper der ganzen Reihe. Die Reihe trennt und 
verbindet. Der unteren wie Wogen aufsteigenden 
und sich senkenden Kurven dient sie als Dach, dessen 
leichte Wellungen die starke Bewegung in der Tiefe 
schirmen. Und gleichzeitig wird sie mit allem, was 
sie nach unten abschliesst, zu dem gewaltigen Fun- 
dament für den Baldachin der himmlischen Heer- 
scharen. Hier wiederholt sie sich in einer versteck- 
teren und weniger vollständigen Horizontalen von 
Köpfen. Auch diese Reihe wird von einem Mittel- 
motiv unterbrochen, das in freieren und grösseren 
Rhythmen das Linienspiel der unteren Gruppen 
widerspiegelt und schliesslich die Spitze, den segnen- 
den Heiland trägt. 

Greco hatte vorher, mit der stolzen Hauptgruppe 
des Mauricius, die Plastik in Farben gebildet. Von 
dem Begräbnis könnte man sagen, es verkörpere die 
Architektur; darunter jenen vollkommenen Organis- 
mus der Alten verstanden, der alle Künste des Raumes 
und der Fläche umschloss, Ніг die Malerei und 
Plastik nur Teile waren. Er baute das Bild wie 
einen Tempel und zwar wie einen nordischen 
Tempel. 
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GRECO, BILDNIS DES DIEGO COVARRUBBIAS 
TOLEDO, MUSEUM 

Auffallend ist das Nordische des Bildes. Es be- 
stimmt den ersten naiven Eindruck und bleibt be- 
stehen, auch nachdem wir vergeblich die Stelle in 
der nordischen Kunst gesucht haben, wo das Bild 
unterzubringen wäre. Es bleibt, auch wenn wir 
mit allen Gründen der Vernunft widersprechen. 
Die Einsicht in die venezianische Herkunft der 
Farben vermag nichts dagegen. Was mit diesen 
Farben gewollt und erreicht ist, widerstrebt dem 
Geiste Venedigs, ist der vielleicht naiveren, vielleicht 
natürlicheren Pracht der Schule Tizians fremd, ent- 
strömt einer anderen Richtung des Willens. Es ist 
vor allem mehr gewollt, einsichtiger erdacht, strenger 
organisiert. Man könnte es individueller nennen, 
wenn nicht gerade das Gegenteil, eine hoheitsvolle 
Übereinkunft in der Gruppe der Bahrung und in 
allen Gruppen, in allen Gesichtern, in allen Gebärden 
der Menschen und der Himmlischen wirksam wäre, 
wenn nicht jeder Impuls des Werkes, der das Na- 
türliche steigert, in noch höherem Grade zu der 
Feierlichkeit beitrüge, wenn wir nicht, mögen wir 


noch so ungläubig sein, von diesem Glau- 
benswerke mitgerissen würden. Die 
Übereinkunft ist hier mehr geistiger als 
materieller Art, und sie mag deshalb so 
wirksam sein, weil wir empfinden, wie 
stark sie von einem besonderen Geiste 
empfunden wurde. 

Entscheidender als in dem Mauricius 
spüren wir den Gegensatz zwischen Greco 
und Venedig. Und diesmal drängt er uns 
nicht in die Richtung der Antike. Die 
Art des Bildes ist von Rom und Venedig 
gleich weit entfernt. Wir erkennen in 
dem Nordischen einen merkwürdigen 
Niederschlag der bedeutendsten Überein- 
kunft unserer Zone, deren Spuren wir 
schon in den Werken von San Domingo 
el Antiguo zu bemerken glaubten: der 
Gotik. Wir können uns, wenn wir, fern 
von Toledo, von dem Begräbnis des 
Grafen von Orgaz träumen, vorstellen, 
die Komposition mit den Reihen von 
Köpfen und den symmetrisch verteilten 
Mittelmotiven sei dem Portalschmuck 
eines verschwundenen Doms entnom- 
men. Nicht das einzelne, sondern das 
Schema der Anordnung, und nicht nur 
das Schema, sondern der Geist. Und 
diese Empfindung, die vor dem Orgaz 
tastende Vermutung bleibt, wird immer 
bestimmter, je weiter wir in dem Lebenswerk 
Grecos vorschreiten. Sie spricht vernehmlich in der 
Serie der grossen Prado-Bilder, der Taufe, der Kreu- 
zigung und der Auferstehung, diesen erhabensten 
Visionen des Meisters, die wie die flackernden 
Lichter riesiger Altarkerzen in die Höhe flammen; 
in den stolzen Legenden von der Art des heiligen 
Martin, und ist selbst in den kühnsten und freiesten 
Schöpfungen der letzten Zeit zu spüren. Gotisch 
ist das Lieblingsformat Grecos, der hohe, schmale 
Schrein, der die übertriebenen Verhältnisse der Hei- 
ligen bestimmt, die langen Gestalten mit den schma- 
len Köpfen, deren Sinne nur auf das Übersinnliche 
gerichtet scheinen, die fleischlosen Glieder, die wie 
Nerven vibrieren, die faltenreichen Gewänder, unter 
denen es nur Haut und Knochen giebt. Empfäng- 
liche Augen werden selbst in der Reihe von Bild- 
nissen, die Grecos ganzes Oeuvre durchzieht und 
seinen Aufstieg in der greifbarsten Form offenbart 
— von dem Kardinal Guevara, einem Gipfel welt- 
licher Pracht, zu dem Ildefonso, dem Sinnbild 


schöpferischer Beschaulichkeit, und 
von da zu dem Covarrubbias, dem 
Gipfel geistiger Kraft — ja, sie 
werden in der ganzen Art der Ent- 
wicklung Grecos das Gotische 
spüren, Gotisch ist die Neigung 
zum Transzendentalen, die dasWelt- 
liche verachtende, vor dem Welt- 
lichen zurückschaudernde Emp- 
findsamkeit, die in dem eigenen ge- 
dachten Kosmos ihre Freuden und 
ihre Schrecken findet; der leidend 
ringende Glauben, dem das Leiden 
teuer ist, der aus der Wollust seiner 
Schmerzen prangende Symbole ge- 
biert. 

Ein junger Gelehrter, dem der 
geistige Gegensatz zwischen dem 
Nordischen und der Antike auf- 
ging, hat vor kurzem wertvolle Er- 
kenntnisse über den Transzenden- 
talismus der gotischen Welt ver- 
öffentlicht.* Er spricht von dem 
Rausch ihrer zwischen Erkenntnis 
und Mystik schwebenden Symbole, 
von der übertreibenden Gewalt 
ihres Ausdrucks, von der erhabenen 
Hysterie ihrer Ewigkeitsschauer. 
Diese Welt lebt in Greco weiter. 
Doch ist sie es nicht allein. Er 
bleibt in dem Barock. Das Go- 
tische verdrängt nicht seine ba- 
rocken Formen, es scheint sie eher 
zu steigern. Ergiebt diese Einsicht 
einen Widerspruch Grecos gegen 
sich selbst? Wohl ftir den Sklaven 
der Rubriken; dem mag die Ver- 
mischung zweier Stile paradox er- 
scheinen und den Zweifel an Gre- 
cos Vernunft bestätigen. Nicht für 
den Freien, der sich nach Zusam- 
menhängen sehnt, um das Chaos 
unserer Erkenntnisse zu ordnen. 
Karl Scheffler, Worringer und an- 
dere haben auf die Verbindung 
zwischen Gotik und Barock hinge- 
wiesen und treffende Gründe für 
die Verwandtschaft der beiden For- 
menwelten erbracht, für das Dasein 


* Wilhelm Worringer in seinen „Formenproblemen der 


Gotik“, (R. Piper & Co, München 1911.) 
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des Barocks in der Gotik und für die „heimliche 
Gotik“ in dem Barock, Wäre uns diese Beziehung 
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fremd, so würde Greco sie uns aufdecken, so wie 
sie dem mit ihr Vertrauten zu einem Schlüssel in 
Grecos Mysterien werden kann. 

Jeder grosse Mensch objektiviert die Formen 
seiner Zeit und macht sie seinen besonderen 
Zwecken geeignet. So that Greco. Und er begriff 
unter den Formen seines Zeitalters, was vor ihm 
entstanden war. So möchten wir heute thun. Aber 
sein Griff in die Vergangenheit war ein Trieb seiner 


gemalten Kosmos. Allein der Zusammenhang mit 
der Atmosphäre des Ganzen giebt ihr Bedeutung. 
Auf diesem Wege nähert sich Greco der modernen 
Kunst. Nicht Palette und Auftrag bewirken die 
eigentümliche Illusion seines Modernismus — diese 
Dinge legen wir erst dahin aus, nachdem unsere 
Empfindung längst dafür gewonnen ist —, sondern 
sein selbständiges Verhältnis zu seinen Mitteln. Die 
Illusion scheitert nicht an seinem stark ausgeprägten 
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Vorstellungen, seiner Mystik, seines Spieltriebs, nicht 
seines Artistentums, und wurde schöpferisch. Er 
erfand seine Gotik. Sie wurde der Ausdruck seines 
Objektivierungsvermögens. Mit ihr vergeistigte er 
die engere Übereinkunft seiner Zeit. Wie die Go- 
tik den Stein entmaterialisiert, so entmaterialisierte 
Grecos heimliche Gotik das Barock. Die Vergeisti- 
gung verallgemeinert das Symbol und löst das Mit- 
tel vom StofFlichen. Seine Vision entkleidet sich 
des Gegenständlichen. Die Einzelheit besteht im- 
mer weniger Ніг sich, wird immer mehr Organ des 
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Barock, weil wir auch das Barock als eins seiner 
Mittel erkennen; noch an seinen uns heute unge- 
wohnten heiligen Motiven, weil nicht die Überein- 
kunft sie heiligt, sondern er. 

Ein besonderes Schicksal befreite den Visionär. 
Das wenige, das uns von seinem Dasein bekannt 
ist, genügt für unsere Einsicht in diesen Zusammen- 
hang zwischen Leben und Werk. Vielleicht würde 
sich unsere Einsicht verdunkeln, wüssten wir mehr 
von ihm. Er war Grieche, kam fremd nach Italien, 
wo er lernte, kam fremd nach Spanien, wo er schuf. 
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Es ist uns gewiss, er wäre nie Greco geworden, 
hätte ihn das Geschick auf Kreta festgehalten. Und 
es ist uns fast ebenso sicher, er wäre es nicht in 
Venedig oder Rom geworden. Das Mittel, das ihn 
zum Sohn dreier Länder, dreier Kulturen machte, 
gehört zu ihm. Cossio nimmt ihn für seine Hei- 
mat in Anspruch, mit dem Recht des Historikers, 
der in ihm das Fundament der spanischen Kunst 
und eine längst typisch gewordene Form spanischen 
Wesens erblickt. Seine Analyse der vielverschlun- 
genen Beziehungen Grecos 
zu der spanischen Mystik 
gewährt manchen Einblick 
in die Vorstellungen der 
Zeit Philipps11. und der hei- 
ligen Therese, von derem 
dunklen Grunde sich die 
Visionen Grecos in phos- 
phoreszierenden Linien ab- 
heben. Nirgends hätte der 
unruhige Geist willkom- 
menere Nahrung gefun- 
den, nirgends passendere 
Modelle. Wer in das Land 
kommt, glaubt Bildnisse 
Grecos auf den Strassen zu 
sehen. Und einem Dichter 
wie Maurice löst 
Greco „das Geheimnis von 
Toledo“. 

Doch signiert Domenico 
Theotocopuli seine Bilder 
griechisch, und das Signum 
ist nicht das einzig bleiben- 
de Symptom seiner grie- 
chischen Herkunft. Die 
Palette bleibt venezianisch, 
und es gab keinen spani- 
schen Meister, der ihn hätte 
lehren können, sie zu än- 
dern. Und von dem eigent- 
lichen Geist seiner Bilder 
findet man in der gleich- 
zeitigen oder vorhergehen- 
den spanischen Kunst nicht 
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die geringsten Zeichen, noch hat er ausserhalb der 
Bilder in Spanien Spuren hinterlassen. Das giebt zu 
denken. Gelang dem Zeitgenossen Philipps II. und 
der heiligen Therese die durchdringende Darstellung 
des Spanischen nicht etwa deshalb so gut, weil er 
von drausesn kam und im Grunde, im letzten Grunde 
seines undurchdringlichen Wesens draussen blieb! 
Tiefere Geheimnisse als den Zauber Toledos löste 
er. Vielleicht ist unser Wissen von dem Orte, wo 
er lebte, schon zu viel. Toledo ist ein winziger 
Punkt in ihm, Spanien eine 
kleine Provinz. Er bedurfte 
nicht der glühenden Phan- 
tasien einer Heiligen, um 
die seine zu entzünden, und 
hätte die spanische Mystik 
erfunden, wenn sie nicht 
dagewesen wäre. Er ging 
nach Spanien wie er in das 
Barock ging. Auch die Na- 
tur und die Geisteswelt des 
Landes, das ihn beherberg- 
te, waren ihm nur Mittel 
für seine eigenen Zwecke. 
Das Land rächte sich dafür, 
indem es seinen Manen den 
Platz verweigerte und ihn 
vergass. 

Aus seinem Schicksal ist 
eine weitere Beziehung zu 
unseren Zeiten zu gewin- 


nen. Er war, auch wenn 
er ein reiches Netz von 
Übereinkunft um sich 


spann, der erste Heimatlose 
der Kunst, gewann aus sel- 
ner Einsamkeit und hatte 
dafür zu biissen wie jeder 
Meister unserer Epoche, 
der seine Heimat nur Vi- 
sionen dankt. Und darum 


erscheinen die Unter- 
lassungsstinden der Wis- 
senschaft in milderem 
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VINCENT VAN GOGH, DAS SCHLAFZIMMER DES KÜNSTLERS 


DIE PERSÖNLICHEN ERINNERUNGEN N. В. MENDES DA COSTA'S 
AN SEINEN LATEINSCHÜLER VINCENT VAN GOGH 


MITGETEILT VON 
MAX EISLER 


Les gens que vous tuez se portent assez bien. 
(P. Corneille, Le Menteur.) 


m die Mitte der siebziger Jahre war Vincent auf 

dem Umweg missglückter Versuche, als Kunst- 
händler oder Sprachlehrer unterzukommen, über 
Frankreich und England wieder ins Heimische ge- 
kommen und hatte einstweilen im stillen Hafen 
von Dordrecht angelegt. Der Buchhändler auf 
dem Scheffersplein gab dem Umhergetriebenen 
kurze Herberge und ein gelehrter Predikant öffnete 
seine Studierstube. Es gab Bücher im Überfluss, 
und mit der Hingabe des Ermüdeten nahm er sie 
auf, als ruhe er beglückteren Sinnes in ihnen aus. 
Zugleich aber bewies er an ihnen eine so erstaun- 
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liche Fähigkeit, zu erkennen und fortzuführen, dass 
sie den weiteren Weg zum höheren Studium geradezu 
notwendig erscheinen liess. Dordrecht wird gegen 
Amsterdam vertauscht, wo ein absurder Seeofhzier 
dem Neffen Freikost und Quartier gewährt, damit 
er sich zum propädeutischen Examen vorbereite. In 
knapper Zeit sollen Latein, Griechisch und Mathe- 
matik so weit verarbeitet werden, dass die Zulassung 
zur Hochschule möglich wird. Für die alten 
Sprachen wird in der Person Mendes da Costa's 
ein äusserst einsichtiger Unterweiser gefunden, und 
nun gehts vorwärts. 

Fast schien es so, als hätte Vincent damals an 
einem Bücherleben Genüge gefunden und als hätte 


das tiefer ruhende Genie mit seinen Angriffen auf 
das junge Blut, das sie noch immer nicht zu deuten 
verstand, einstweilen ausgesetzt. Das Erbe von Va- 
ters Seite liess diese Richtung sogar naturgemäss 
erscheinen: denn die Van Goghs waren nach einer 
ruhmreichen, thatkräftigen Vergangenheit in ihren 
jüngsten Geschlechtern rechte Studiermenschen ge- 
worden. Aber Vincent stand für sich. Und das er- 


entferntesten Lektüre bilden sich Charakterzüge 
und Kunstanschauungen, die später überraschend 
genug in Werk und Wesen gereift erscheinen. Er 
weiss aus Büchern Bekenntnisse zu machen. 

In diesen merkwürdigen Zeitraum, in dem sich 
sein Wesen in jedes ungefähre Erleben wie im 
Kampfe eingrub, und alles an ihm thätig schien, 
die Form seines Genies herbeizuführen, leiten die 
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wies sich gerade jetzt: in den spärlich fliessenden 
Nachrichten dieser Studiertage bertickt der durch- 
gängige Zug einer seltsamen Umwertung, die der 
Jüngling — völlig unbewusst — an Gelerntem und 
Gelesenem vornimmt: jedwedes Stück, ob Dickens 
oder Thomas a Kempis, Carlyle oder König Salomo, 
wird zu tiefreichendem Erleben, das er wunderbar 
innig mit seinem Wesen zu verbinden weiss; an der 


Erinnerungen zurück, die der sechzigjährige Ge- 
lehrte seinem Lateinschüler gewidmet hat. Sie 
nehmen die jüngst erschienenen Memoiren von Vin- 
cents Schwester, Frau du Quesne-van Gogh*, 
zum unmittelbaren Anlass und berichtigen sie. Denn 
eine kurze Zeit hat hingereicht, um gegenüber den 
sachlichen Angaben des Buches Vorsicht empfehlen 


* Siehe „Kunst und Künstler“, Februar 1911. 
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zu müssen. Von massgebender Seite war der Vor- 
wurf erhoben worden, dass sich hier vom Hören- 
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Г dem von vielem Gefühl und noch mehr Pietät 
zeugenden Werk von Frau E. H. du Ouesne-van 
Gogh las ich, einigermassen überrascht, dass ich 
schon seit geraumer Zeit tot bin. Es wird nämlich 
dort mitgeteilt, dass Van Gogh bei seinem lateini- 
schen und griechischen Studium die Nachhilfe eines 
(jüdischen) Repetitors fand, dessen Name noch heute 
einen gelehrten Klang hat, gehört auch der Mann 
seit langem nicht mehr ins Reich der Lebenden. 
Weiss man nun, dass Van Gogh ftir Latein und 
Griechisch niemals einen andern Repetitor gehabt 
hat als mich, dann brauche ich gewiss nicht viel 
Worte zu machen, um zu begründen, dass die Dame 
im Irrtum war. Wenn ich die Sache richtig stelle, 
geschieht es wahrhaftig nicht aus dem Wunsch, 
einen „Lebensbeweis“ zu geben, noch viel weniger 
aus Lust, der sympathischen Schreiberin auf die 
Finger zu tippen. Wohl aber darum, weil, während 


sagen Gekanntes nicht selten im Ge- 
wande der Selbstbeobachtung gebe. 
Seitdem haben Berufene in der Form 
von Berichtigungen mannigfache 
wertvolle Auskünfte gegeben. 

In ihrer Reihe erscheint am be- 
langreichsten, was Mendes da Costa 
zu sagen hatte. An Authentizität 
und Beobachtungsgabe übertrifft sein 
knappes Wort beträchtlich jenes jüng- 
ste Memoirenbuch. In die Erfahrung 
eines kurzen Jahres fasst es einen der- 
art eindringlichen Ausschnitt dieses 
Lebens, dass in ihm der ganze künf- 
tige Mensch wie auf sichern Grund 
gestellt erscheint. Von allen Seltsam- 
keiten: von Büchern und Blumen, von 
Selbstqual und der inwendigen Maler- 
not, von der Einfalt und Einsamkeit 
dieses Gemütes, das einem Kinde ge- 
hörte, und von seiner wundersam zar- 
ten Menschenliebe, die sich ans Un- 
wesentliche und Erbärmliche hängte, 
— von allen Andeutungen des Ge- 
nies, die sich damals schon erkennen 
liessen, und von dem furchtbaren 
Kampf richtungsloser Energien, deren 
Spiel er war, weiss es zu berichten. 
Und in ergreifenden Spuren lässt es 
bereits die Schatten des tragischen Ausgangs sich 
ankünden. 


ich in ihrem Buche las, allerhand Erinnerungen an 
den in den Tagen unseres Umgangs bereits etwas 
wunderlichen jungen Mann in mir wieder wach 
wurden. 

Natürlich sind diese Erinnerungen von schr 
intimer Art; ich hätte sie auch niemals der Offent- 
lichkeit preisgeben dürfen, wäre mir nicht seine 
eigene Schwester darin vorangegangen, die doch 
eine so hohe Verehrung für ihn hegt. Ich thue es 
nun, weil meine Erinnerungen teils einige Unrichtig- 
keiten ihres Werkes verbessern und andernteils viel- 
leicht auch etwas zum besseren Verständnis des 
äusserst fein organisierten Wesens dieses wunder- 
baren Künstlers beitragen können. 

Es mag um 1877 gewesen sein, als der in 
Amsterdam allseits geachtete Pastor J. P. Stricker 
bei mir anfragte, ob ich bereit wäre, seinem Neffen 
Vincent, dem Sohne des T. van Gogh, Pastors zu 
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Etten und De Hoeven (beides im Brabantischen, 
nahe Breda), im Lateinischen und Griechischen 
Lektionen zu geben, um ihn so für das Zulassungs- 
examen an die Hochschule vorzubereiten. Ich müsse 
jedoch wohl bedenken, dass ich keinen gewöhn- 
lichen Jungen unter mich kriege — und ich wurde 
darum auch sogleich tiber seine vom Alltäglichen 
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abweichende Weise des Thuns und Lassens einiger- 
massen unterrichtet. Aber das schreckte mich am 
allerwenigsten ab und vor allem deshalb nicht, weil 
Pastor Stricker mit so viel Liebe tiber Vincent selbst 
wie tiber dessen Eltern sprach. 

Die erste Begegnung, für das Verhältnis von 
Lehrer und Schüler von so vielem Gewicht, war 
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sehr angenehm. Der scheinbar so mürrische junge 
Mann — wir waren an Jahren äusserst wenig unter- 
schieden, ich war damals sechsundzwanzig, er gewiss 
auch schon über die zwanzig — fühlte sich im 
Augenblick behaglich, und sein Äusseres erschien 
mir trotz der schlichten, rotblonden Haare und der 
vielen Sommersprossen keineswegs unsympathisch. 


Im Vorbeigehen sei gesagt, dass ich nicht recht ver- 
stehe, wie seine Schwester von „seinem mehr oder 
minder rauhen Äussern“ sprechen kann; es ist ja 
möglich, dass, seit ich ihn nicht mehr gesehen habe, 
sein Aussehen infolge seiner Nachlässigkeit, viel- 
leicht auch durch den frei wuchernden Bartwuchs, 
etwas von der früheren, bezaubernden Fremdartig- 
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keit verloren hat, — aber „rauh“ ist es gewiss nie- 
mals gewesen, weder seine nervösen Hände, noch 
das zwar hässliche, doch so viel sagende und noch 
viel mehr verbergende Gesicht. 

Sehr bald wusste ich — was bei ihm so unge- 
mein nötig war — sein Vertrauen und seine Freund- 
schaft zu gewinnen, und da er, von den besten Vor- 
sätzen beseelt, mit dem Studium begonnen hatte, 
gings im Anfang flugs vorwärts, so dass ich ihn 
bald ans Übersetzen eines leicht lesbaren lateinischen 
Schriftstellers führen konnte, Es erscheint mir un- 
nötig zu sagen, dass er mit seiner damals so schwär- 
merischen Natur das bisschen Kenntnis des Latei- 
nischen sofort dazu benützte, um Thomas a Kempis 
im Urtexte zu lesen. 

Bis dahin war alles gut gegangen, auch mit der 
Mathematik, mit der er inzwischen bei einem andern 
Lehrer begonnen hatte. Aber die griechischen Verba 
wurden ihm sehr bald zu schwierig. Wie ich es 


auch anpackte, welcherlei Mittel ich 
auch anwandte, ihm das Erlernen so 
leicht als möglich zu machen, nichts 
wollte helfen. 

„Mendes, sagte er — wir nann- 
ten einander beim Zunamen —, „Men- 
des, glaubt Ihr nun wirklich, dass der- 
lei Abscheulichkeiten für jemand not- 
wendig sind, der will, was ich will: 
armen Menschen Frieden geben mit 
ihrem Erdgeschick ** 

Und ich, der ihm natürlich als 
sein Lehrer nicht zustimmen durfte, 
aber in der Tiefe meiner Seele fand, 
dass er — merkt wohl, dass er, Vin- 
cent van Gogh —, vollkommen im 
Rechte war, ich habe mich gewehrt, 
so herzhaft als möglich, — aber ver- 
gebens. 

„John Buynan's The pilgrims’ pro- 
gress ist ftir mich viel nützlicher und 
Thomas a Kempis und eine Ubersetz- 
ung der Bibel; und anderes habe ich 
nicht nötig.“ 

Wie oft er mir das wohl gesagt 
haben mag, weiss ich nicht mehr und 
ebensowenig, wie oft ich bei Pastor 
Stricker gewesen bin, um tiber die 
Sache zu reden: wonach dann immer 
wieder beschlossen wurde, dass Vin- 
cent noch einmal probieren solle. 

Aber bald wars wieder beim alten 
Lied, und er kam des Morgens wieder mit der mir 
so wohlbekannten Mitteilung: „Mendes, ich hab in 
der Nacht wieder den Knittel gebraucht* oder 
»Mendes, ich hab mich heut nachts wieder aus- 
sperren lassen“. 

Das war nämlich eine Art Selbstkasteiung, wenn 
er fand, dass er seine Pflicht versäumt habe. Er 
wohnte in diesen Tagen im Hause seines Oheims, 
des Kontreadmirals J. van Gogh, Direktor und 
Kommandant der Marine in Amsterdam, in dem 
grossen Gebäude an der Marinewerft. Fand nun 
Vincent, dass seine Gedanken zu sehr von dem ab- 
irrten, was er flir gut hielt, dann nahm er den 
Knüppel mit ins Bett und bearbeitete damit seinen 
Rücken. Und urteilte er, dass er das Anrecht ver- 
wirkt habe, die Nacht in einem Bett zu schlafen, 
dann schlich er abends unbemerkt aus der Thür und 
wenn er bei später Rückkehr Nachtschluss vorfand, 
war er wohl genötigt, in einer Holzscheune auf 
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dem Boden zu liegen, ohne Bett und ohne Decke. 
Und mit Vorliebe that er dies im Winter, damit die 
Strafe, die nach meinem Vermuten für ihn ein 
geistiger Masochismus war, desto härter sei. 

Wohl wusste er, dass mir eine derartige Mit- 
teilung von seiner Seite am allerwenigsten angenehm 
war, und um mich deshalb einigermaassen zufrieden 
zu stellen, plagte er sich ab, entweder vor der Mit- 
teilung oder den folgenden Tag in früher Morgen- 


glöckchen festgeklemmt, der Kopf ein wenig rechts 
vornüber, während auf dem Gesicht mit den herab- 
gezogenen Mundwinkeln ein unbeschreiblicher 
Hauch von Verzweiflung lag. 

Und war er dann oben, dann klang es wieder 
in diesem eigenartigen, schwer melancholischen, 
tiefen Ton: „Mendes, seid nicht bös auf mich; ich 
hab wieder ein Blümchen ftir Euch mitgebracht, 
weil ihr so gut zu mir seid.“ 


VINCENT VAN GOGH, GARTEN DES IRRENHAUSES IN ARLES 


stunde nach dem damaligen Ostfriedhof, seinem 
liebsten Spazierweg, zu wandern und unterm Schnee 
für mich Schneeglöckchen zu pflücken. Noch sehe 
ich — ich wohnte damals auf dem Jonas Daniel 
Meijerplatz und hatte drei Treppen hoch meine 
Studierstube — ihn von der Neuen Herrengracht 
her über den geräumigen Platz stapfen, ohne Über- 
rock — auch eine Sorte Selbstkasteiung —, die 
Bücher unter dem rechten Arm gegen den Leib ge- 
drückt und in der Linken vor der Brust die Schnee- 


Denn ihm ernstlich böse zu werden, war, meine 
ich, unmöglich für jedermann und wahrhaftig nicht 
allein für mich, der sogleich begriffen hatte, wie es 
in diesen Tagen war, als würde er von seinem Ver- 
langen, Unglücklichen zu helfen, verzehrt. Ich 
hatte das nämlich selbst bei mir zu Hause wahr- 
genommen: er erwies nicht bloss meinem taub- 
stummen Bruder viel Aufmerksamkeit, er hatte auch 
jederzeit ein freundliches Wort bereit, für ihn und 
eine bei uns wohnende, unbemittelte Tante, die 
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nicht rasch begriff und nur mühsam sprach, so dass 
sie bei vielen Spottlust weckte. Die Tante suchte sich 


durch das verdienstlich zu machen, was man „auf 


die Klingel achten“ nennt. Und sah sie nun Vincent 
kommen, dann schnellte sie, so hurtig ihre alten Beine 
es zuliessen, nach der Strassenthür, um ihn mit einem 
„Morgen, meheer van Gort“ willkommen zu heissen. 

„Mendes“, sagte Vincent dann häufig, „immer 
noch spricht Eure Tante meinen Namen so fremd 
aus. Es ist eine gute Seele, ich mag sie gern.“ 

Da ichs in jenen Tagen nicht gar so eilig hatte, 
blieb er öfters auch nach der Lektion da, um zu 
plaudern und natürlich gings da häufig um seinen 
früheren Beruf: den Kunsthandel. Er hatte aus 
diesen Tagen wohl noch einige Bildchen übrig, 
Lithographien nach Gemälden und so Ahnliches. 
Wiederholt hat er mir eins davon mitgebracht, aber 
stets total verdorben, weil er die weissen Ränder 
mit Zitaten aus Thomas a Kempis und aus der Bibel 
buchstäblich vollkritzelte, die auf den dargestellten 
Stoff mehr oder minder Bezug hatten. Einmal hat er 
mir sogar ein Exemplar von „De imitatione Christi“ 
zum Geschenk gemacht, aber keineswegs mit der stil- 
len Nebenabsicht, mich zu bekehren; er wollte mich 
allein das Menschliche darin kennen lernen lassen. 

Keineswegs konnte ich, wohl ebensowenig wie 
jeder andere und er selbst, in jenen Tagen ver- 
muten, dass im Innern dieser Seele der Kern zum 
künftigen Farbenvisionär lag. Nur an das Folgende 


erinnere ich mich: stolz darauf, dass ich so was 
für meine selbstverdienten Pfennige thun konnte, 
hatte ich auf meiner Stube einen mindest fünfzig 
Jahre alten, bis auf den Faden verschlissenen 
Smyrnateppich durch eine sehr bescheidene, aber 
frische Kuhhaardecke ersetzen lassen. 

„Mendes“, sagte Vincent, als er das sah, „das 
hätte ich nicht von Euch gedacht! Findet Ihr das 
nun wirklich schöner, als die vorigen verschossenen 
Farben, in denen so viel lag“ Und Mendes schämte 
sich; er fühlte, dass der wunderliche Junge rechthatte. 

Ein kleines Jahr hat unser Umgang gewährt. 
Dann war ich überzeugt, dass er niemals das ge- 
wünschte Examen erreichen werde. Es ist darum 
unrichtig, wenn Frau du Quesne behauptet, er habe 
in wenigen Wochen das Latein und Griechisch 
unters Knie gebracht und ebensowenig, dass Vin- 
cent damit erst in jenem Zeitpunkt aufgehört hat, 
als er seine eigentlichen Studien an der Akademie 
hätte beginnen sollen. Nein, mindestens ein Jahr, 
bevor selbst bei der grössten Anspannung seinerseits 
davon hätte die Rede sein können, habe ich in 
vollkommener Übereinstimmung mit dem Wunsche 
Vincents seinen Onkel dazu gebracht, ihn aufhören 
zu lassen. Und so ist es auch geschehen. 

Nach unserm herzlichen Abschied, bevor er in 
das Borinage ging, habe ich ihn nicht wieder ge- 
sehen. Ein Brief von dort an mich und meine Ant- 
wort an ihn... hernach nichts mehr. 


VINCENT VAN GOGH, STILLLEBEN 
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PAUL DURAND-RUEL 
(AUS DEM LEBEN EINES MODERNEN KUNSTHÄNDLERS) 


VON 


JULIUS ELIAS 


in jeder nennt ihn „pere Durand-Ruel“, 
wie man ehedem nur vom „père“ Corot 
sprach. Und er ist wie Corot, dessen erster 
und edelster Herold er war, fast ein My- 
thus geworden. Das ,,Vaterhafte“ wurde 
an ihm betont, nicht weil, in Greisenart und Greisen- 
trotz, seine künstlerische Empfänglichkeit im Lauf der 
Jahre zeitlos geworden wäre, — vielmehr, weil jeder 
mit seinen Sorgen zu ihm kam und kommen durfte, 
weil sein Herz war wie eine katholische Kirche: es stand 
offen für alle, die, eines reinen Kunstgedankens voll, 
Einlab begehrten. Der rüstige, redliche Mann über- 
schreitet am 31. Oktober die Schwelle der Achtziger: 
und da der alte Stürmer und Dränger, den die Hüter 
von Kunstmoral und -sitte so oft beschuldigten, er lege 
das Torpedo unter die heilige Arche des Herkommens, 
ein frommer, ja strenggläubiger Christenmensch ist, SO 
wird er an diesem Feiertag vor seinem Gorte knien 
und ihm nicht für das lange Dasein nur, vor allem auch 
für die Gnade danken, dass er den Sieg der Sache mit- 
erleben durfte, der er so treu und aufrichtig gedient 
hat. Im Lichte der Abendsonne mag ihm seine Wirk- 
samkeit als eine freiwillig und bewusst übernommene 
Prüfung erscheinen, und er darf sich mit einigem Rechte 
sagen, dass er die Echtheitsprobe bestanden har. 

Er und sein Haus, dessen Seele und erster Diener 
er noch heute ist, stellen ein gutes Stück moderner 
Kunstgeschichte dar; von denen, die dieses Haus jetzt 
in dem Glanze seines weitverzweigten Einflusses sehen, 
ahnen wenige, wie kampfgedüngt der Boden ist, auf 
dem der Bau errichtet wurde, Dieser Kampf war 
wechselreich; in rascher Wellenbewegung gab es Nieder- 
lage und Sieg, Angriff und Rückzug, Waffenstillstand 
und neue Feindseligkeit, Gewinn und Verlust. Der 
Grandseigneur von heute hat wie ein simpler Taglöhner 
rast- und ruhelos seine Tage hingebracht, hat alle Launen 
des Lebens kennen gelernt, hat am Schicksal vieler 
grosser Künstler schmieden helfen, hat bestimmend ein- 
gegriffen in die Kulturentwickelung dreier Genera- 
tionen. Seine Stimme wurde oft überschrien, doch am 
Ende immer gehört; er ist von denen, die Recht be- 
hielten, weil sie Recht behalten mussten. Lächelnd stand 
er manchmal am Markt und liess sich steinigen; aber 
dieses Lächeln war denen ein Sporn, für die er am 
Markte stand. Von der Staatsgewalt befeindet, ge- 
schweige denn von ihr gefördert, hat er der Kunst seiner 
Epoche ein Zentrum des Selbstschutzes und dadurch 
eine materielle wie moralische Unabhängigkeit von den 


Mächten des offiziellen französischen Kunstbetriebes 
geschaffen. Er organisierte eine Art Gegenstaat. Als 
auf der Weltausstellung 1878 die Juroren zugunsten 
des Handwerks und der landläufigen Mache gegen die 
neuen und neuesten Schulen die äussersten „Schutz- 
massregeln“ ergriffen, die Besten nicht zuliessen (Dela- 
croix, Miller, Rousseau, Troyon, Barye, Courbet!) und 
das, was sie annahmen (Corot und Daubigny) entweder 
schlecht wählten oder zu Tode hingen, da blies Durand- 
Ruel Alarm und veranstaltete, um die Ehre des franzö- 
sischen Namens dem Ausland gegenüber zu retten, der 
Meisterschaft von 1830 und ihren Erben die erste retro- 
spektive Ausstellung. 380 Bilder — Werke, erlesen und 
von den seltensten Eigenschaften — wurden aufgehängt, 
und die Matadore der Industriepalast-Kunst entgingen 
nun doch nicht den gefährlichen Maassstäben der Ver- 
gleichung, die ihre harte Handlungsweise hatte aus der 
Welt schaffen wollen. Mir diesem „beau geste“ hatte 
sich das Haus Durand-Ruel, das gerade in jenen Jahren 
seine verzweifeltste Zeit durchlebre, nicht geringe Opfer 
auferlegt; trotz des grossen Erfolges hat die Protestaus- 
stellung die Kosten nicht entfernt gedeckt. Aber mora- 
Dech war der Bann gebrochen, und für eine grosse 
Schule war der Weg ins Ausland freigemacht. 

Unter den vorgeschrittenen Kunstverwandten (im 
weitesten Sinne des Worts) giebt es allerorten nur sehr 
wenige, die dieser lebhaften Propagandisten-Persönlich- 
keit, ihrer tiefen Sachkenntnis, ihrem reformatorischen 
Mute, ihrer Weltklugheit, ihrem unvergleichlichen Ge- 
schmack, ihrem natürlichen Unterscheidungsvermögen 
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Neuerwerbungen der letz- 
ten zwei Jahre zur Schau. 
Eine Vorführung so hetero- 
gener Dinge aus den ver- 
schiedensten Ländern und 
Kulturepochen erscheint 
von Zeit zu Zeit notwen- 
dig, um die Öffentlichkeit 
über den Ausbau der ein- 
zelnen, weitverzweigten 
Abteilungen zu infor- 
mieren, 

Die kostbarste Erwer- 
bung ist ein Schreibsekretär 


HOLZ 
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mit figürlicher Marketerie (Chi- 
nesenszenen nach Boucher) aus 
der Werkstatt von David Roent- 
gen in Neuwied, ein Geschenk 
der Königin Marie Antoinette an 
Papst Pius VI., etwa aus der Zeit 
um 1750—80. Unter den übrigen 
Holzarbeiten ist eine innerlich 
reich vergoldete venezianische 
Hochzeitstruhe mit gotisierenden 
Masswerkfüllungen (um 1500) zu 
nennen; ferner ein thronartiger 
Lehnstuhl in Nussholz aus Auver- 
gne (zweite Hälfte des sechzehn- 
ten Jahrhunderts); zwei spanische 
Nurzholzfüllungen einem 
Monstranzgehäuse, vermutlich 
eine Arbeit des Gregorio Pardo 
in Toledo (um 1660), ehemals in 
der Sammlung Hainauer, Berlin; 
endlich die Vorderseite einer 
Flensburger Eichentruhe mir Re- 
liefbildern aus der Kindheit 
Christi (Ende des sechzehnten 
Jahrhunderts). 

Wichtig sind auch die Erwer- 
bungen mehrerer Glasgemälde, 
darunter zwei Erfurter Scheiben 
mit den Figuren von 5. Bonifaz 
und Adelhar (erste Hälfte des 
vierzehnten Jahrhunderts), ein 
französisches Vierpassfenster mit 
der Darstellung Christi (um 1200) 
und zwei Ornamentsreifen aus 
S. Kuniberr in Köln (um 1230). 

Einen wertvollen Zuwachs 
erhielt die Majolikasammlung 
durch zwei Faéntiner Schüsseln 
mit Trophäenrand und figürlicher 
Malerei nach Dürer (um 1515 
—20). Eine Reihe seltener mittel- 
alterlicher Töpfereien aus Rom, 
Orvieto und Siena (vierzehntes 
Jahrhundert) schenkte Exzellenz 
Bode. 

Unter den übrigen Neuerwerbungen seien erwähnt: 
Madame Nadine Ancillon von Rauch aus dem Jahr 1828 
(Vermächtnis Baron Schickler in Paris), eine Berliner 
Silberterrine um 1815, ein niederländischer Baldachin- 
behang mit dem Monogramm von Kaiser Max (um 
1500), eine Reihe von Porzellanfiguren aus zehn ver- 
schiedenen Manufakturen, darunter ein Meissener 
Apostel mit Golddekor von Kändler (um 1740), ein 
Fayencekrug mit Schwarzlotmalerei von J. Schaper. 

L. Sch. v. C. 


von 


ж 


OBERTEIL EINER THONSTATUETTE 
CHINA, UM CHRISTI GEBURT (?) 


Die Fächerausstellung im Hobenzollernkunstgewerbe- 
haus beweist von neuem, dab, die Kunst einer ver- 
gangenen Zeit wieder aufleben zu machen, vergebnes 
Mühen ist. Was da an Kostbarkeiten, an Wunderdingen 
in den Vitrinen gezeigt wird, sei es persischer Gold- 
filigran, japanische oder französiche Malerei (es befindet 
sich sogar ein Lancret darunter), immer ist es etwas 
Preziöses, etwas, das in sich als Kunstwerk besteht und 
die Toilette doch als Ganzes erhöht und vervollständigt, 
sich also als ein Teil dem Ganzen anpaßt, als Schmuck- 
stück und wie ein Schmuckstück. Diesen Charakter der 
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Kostbarkeit des Preziösen ist in keinem der modernen 
Erzeugnisse mehr zu finden. Es ist außerhalb unseres 
unruhvollen Lebens diese geduldige Kleinkunst, dieses 
graziöse Spielen und Sichversenken in Liebesarabesken, 
ohne dabei das Dekorative wie bei den japanisch-chine- 
sischen Fächern zu verlieren, oder wie bei den franzö- 
sischen, die Grazie der Einteilung des gegebnen Raumes, 
durch die Arabeske. Es ist charakteristisch für uns und 
unsere Lebensart, daß der Fächer ganz aus der Mode 
kommt. Hätte heute eine Dame einen Fächer in der 
Gesellschaft, man würde sagen können, „die Dame mit 
dem Fächer“, Da, wo ег sich als Begleiter finder, in 
den Ländern heißer Sonne, ist er nur noch Gebrauchs- 
objekt und reine Nützlichkeit. Aber jener graziöse Zeit- 
vertreib, wo er, ein Dritter im Liebesspiel, eine eigne 
Sprache führte, als Vorwand, Vermittler usw. diente, 
und dadurch mit besonderer Sorgfalt gewählt wurde, 
ein Kunstwerk, das seinen eignen Wert als solches und 
als Juwel haben mußte. Wie z. B. Benvenuto Cellini 
einen Becher oder ein Salzfaß als Kunstwerk und Kost- 
barkeit zugleich gestaltete. Aus diesem Geiste heraus 
fand der Fächer auch seine Künstler. Diese Arbeiten 
der Kleinkunst der freudigen Mühseligkeiten sind nicht 
mehr möglich, sind vorüber. Der Fächer hat nur Küh- 
lung zu verschaffen, keinen andern Wert mehr, und so 
sind auch die meisten modernen Fächer oft gut deko- 
riert, aber es fehlt die Kostbarkeit des Materials, die 
Einheit des Gestelles mit der Malerei. 
Es fehlt jener geheime Reiz, den ein 
im Einklang mit der Kultur der Zeit 
und aus der Zeit gebornes Werk be- 
sitzt, und darum auch, wie diese Fächer, 
von Watteau und Lancret für alle Zeiten 
interessieren. Es fehlt vor allem jene 
Grazie des ganzen Dixhuiti¢me und 
jenes Preziöse, das die damalige Toilette 
charakterisiert und das als Vervollstän- 
digung in dem Fächer seinen prägnan- 
testen Ausdruck fand. 

Doch in demWandel alles Bestehens 
ist das Wandelbarste die Mode, so daß 
vielleicht morgen der jetzt so vernach- 
lässigte Fächer zum Lieblingsobjekt er- 
hoben wird und dem dekorativen Zug 
unserer Kunst entsprechend von neuem 
Künstler reizt, aus neuem Empfinden 
heraus dieser Kleinkunst sich wieder 
zuzuwenden. Dora Hitz. 


ж 


Neue Arbeiten von Мах Lieber- 
mann waren bei Paul Cassirer ausgestellt. 
Ein vorzüglich charakterisiertes Herren- 
bildnis, in dem die Eigenart eines alten 


Korpsstudenten treffend zur Anschau- KWANNON, 


VERGOLDETE BRONZESTATUETTE 
DER BUDDHISTISCHEN GOTTHEIT 


JAPAN 7. JAHRH. 


ung kommt, dominierte. Über den „Reitern am Strande' 
liegt etwas wie eine kostbare, aber in der Atelierluft er- 
zeugte dunkle Patina reicher Farbigkeit. Schöne Ton- 
kontraste sind in einem aus Grau und Grün aufgebauten 
Eselsbild. Und ein schöner blauer Luftton, eine geist- 
reiche Einheitlichkeit ist in der Hamburger Landschaft 
beim Uhlenhorster Fahrhaus. Recht angreifbar ist da- 
gegen die offenbar aus dem Kopf gemalte römischeLand- 
schaft vom Monte pincio. Sie gehört zu demSchwächsten 
und innerlich Teilnahmlosesten, was Liebermann in den 
letzten Jahren ausgestellt hat, 

Konrad von Kardorff giebt sich in seinen neuen Ar- 
beiten nicht eben persönlich, aber sehr ernst und tüch- 
tig. Er ist ein intelligenter Künstler. Am überzeugend- 
sten ist sein Bild „Auf dem Sofa“. Eine schöne kräftige 
Wahrheit ist in der Landschaft am Landwehrkanal. 
Und an seine besten Bildnisse früherer Jahre erinnert 
das Porträt des Dr. F. 

Eine neue Erscheinung ist Martin Bloch. Es kündigt 
sich mit ihm ein entschiedenes Talent an. Am stärksten 
wirkt die verhiillre Realistik munchartigen 
Herrenporträts. Es ist darin schon vieles überwunden 
und weggelassen. Originell sind die Stilleben. Es wird 


seines 


abzuwarten sein, ob hier in einen Anlauf alle Kraft ge- 
legt ist, oder ob eine stetige Entwickelung diesem er- 
folgreichen Debut folgen wird. 

Zwei Landschaften von Cézanne, eine Renoirartig 
tieftonige, in warmen Farben und eine 
davon ganz verschiedene in kalten 
Tönen vertieften noch die Bewunderung 
für diesen Meister, der mit allen In- 
stinkten ein Maler, und nur ein Maler 
war. 


ж“ 


WIEN 

Die „Vereinigung bildender Künstler 
Österreichs: Sezession“ gastiert dem- 
nächst im Gebäude der Münchener Se- 
zession. Dadurch wurde das Wiener 
Haus für einige Mitglieder und Gäste 
frei, die mir Kollektionen vor die 
Öffentlichkeit treten wollten. Den 
grossen Mittelsaal füllt die Kollektion 
des Krakauer Bildhauers Waclaw Szy- 
manowski. Man sieht da, neben andern 
Plastiken, das in Zehntelgróbe des ge- 
planten Originals gehaltene Gesamt- 
modell des gestaltenreichen „Wawel- 
zuges“ und drei drei Meter hohe, d. h. 
in Originalgröße ausgeführte Gipsmo- 
delle von Einzelfiguren aus dem dimen- 
sional ungeheueren Denkmal, dessen 
Bronzeguß alleingoo ооо Kronen kosten 
würde. Die Wawelburg, in Krakau auf 
einer Anhöhe an der Weichsel gelegen, 
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ist ein architektonisches Kleinod unter den historischen 
Denkmalen Polens. Den Polen ist sie außerdem noch 
teuer als steinernes Wahrzeichen einstiger nationaler 
Größe, sie waren deshalb bemüht, das alre Königs- 
schloß, das in unserer Zeit als Kaserne diente, pietät- 
voll wieder in den ursprünglichen Bauzustand zu ver- 
setzen und für einen würdigeren Gebrauch einzurichten. 
Polens Landmarschall, Graf Badeni, nahm sich der Sache 
an, gewann das Interesse des Kaisers dafür und nun- 
mehr wird der Wawel als künftige Kaiserresidenz re- 
stauriert. Als das österreichische Militär das Schloß in 
Besitz nahm, errichtete es an der einen bis dahin offenen 
Hofseite gänzlich stillose Spiralbauten. An deren Stelle 
soll eine, ein Stockwerk hohe, offene Galerie entstehen 
mit einer 32 Meter langen bronzenen Kolossalgruppe 
von drei Meter Höhe, die die Geschichte des Wawels 


lei Anarchismus duldet. Begeisterung ohne Besonnen- 
heir, das gleiche ins Giganrische strebende Wollen, 
woraus der ungerüme Wawelzug hervorging, ließ auch 
das acht Meter hohe Holzmodell zu einem doppelt so 
groß auszuführenden Denkmal für Chopin entstehen. 
Das Modell wurde bei dem 1909 in Warschau abgehal- 
tenen Wettbewerb von einer internationalen Jury, der 
u.a. auch Bartholomé und Bourdelle angehörten, mit 
dem ersten Preis ausgezeichnet. Dies Urteil kann man 
billigen. Die Bewegung im einfach gegebenen Körper 
und der beseelte Ausdruck des edlen Musikerkopfes 
sind schön. Nicht einwandfrei ist dagegen die phan- 
tastisch-unplastische Gestaltung des Baumes, der die 
Natur symbolisieren soll, deren Tönen Chopin lauscht, 

Der Saal II birgt die Kollektion des Krakauer Malers 
Jacek Malczewski, eines Künstlers, in dessen Brust mehr 


ERNST ECK, SCHLOSS COBENZL 


AUSGESTELLT IN DER WIENER SEZESSION 


und zugleich damit die Geschichte Polens symbolisiert. 
„Wie ein uraltes Pergament rollt sich der Zug der dem 
Grabe entstiegenen Gestalten auf,“ sagt der Künstler 
im erläuternden Text des Kataloges. Ja, wie ein Per- 
gament, d. h, wie eine Bilderrolle. Denn trotz aller im 
einzelnen erreichten plastischen Durchbildung und der 
im gesamten erstaunlichen technischen Vortreff lichkeit 
des Wawelzuges, ist er der sinnfällig gewordene Aus- 
druck einer malerischen Phantasie, nicht aber einer 
plastischen Anschauung. Mit architektonischen Grund- 
ideen ist alle Kunstthatigkeit unauflöslich verbunden und 
die bildhauerische mehr noch als alle andern. Szyma- 
nowski hat dies außer acht gelassen, obwohl er er- 
kennen mußte, dab es sich hierbei nicht um etwas 
Prinzipielles (Prinzipien sind etwas Willkürliches), son- 
dern um wahrhafte Gesetzmäßigkeit handelt, die keiner- 


als zwei Seelen wohnen. Die meisten seiner Bilder 
regen trotz ihres phantastischen Inhalts unsere Phantasie 
nicht an, im Gegenteil, sie zwingen ihr Beschränkung 
auf. Sie borgen von der Dichtung und verderben die 
Motive, indem sie Mittel, die hauptsächlich auf unsere 
Sehsinnlichkeir wirken sollen, nurzlos dazu mißbrauchen, 
Unsichtbares sichtbar zu machen. Wir geben deshalb 
den einfachen Darstellungen fast ereignisloser Zuständ- 
lichkeit bedingungslosen Vorzug vor seinen bildlich ge- 
Ғабтеп Phantasmen. 

Den dritten Saal hat Anton Nowak mit einer Kol- 
lektion seiner zumeist auf ein zartes Graublond ge- 
stimmten Malereien gefüllt. Wir sehen Landschatts- 
und Architekturbilder aus dem Thayatal, der Wachau 
und Dalmatien, die, ohne kitschig zu sein, hübsch sind, 
sich nur zu sehr ähneln. Von der gleichen graudunsti- 
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WALTER BONDY, QUAI AUX FLEURS IN PARIS 
AUSGESTELLT IN DER WIENER SEZESSION 


gen Luft umflossen wie das Schloß Raabs im Thayatal, 
steht auch der Palazzo Camerlengo in Traù, 

Den Arbeiten Walter Bondys, eines Gastes aus 
Paris, ist der Saal IV eingeräumt. Einige der Malereien 
sah man bereits in deutschen Ausstellungen. Der Ein- 
druck, den sie mir damals machten, erfährt jetzt, wo 
ich noch andere daneben sehen konnte, keine andere 
Veränderung als die der Vertiefung, Verstärkung. 
Bondy ist ein Maler von Kultur, der einstweilen noch 
mehr von anderen Übernommenes mit Geschmack zu 
verwerten weib als Eigenes zu bieten. Anklänge an 
Valloton, van Gogh und manch andere Pariser beweisen, 
daß Bondy sich einstweilen noch im Stadium des Ex- 
perimentierens befindet und suchend verschiedene 
Wege geht. In zwei Stilleben und zwei Figurenbildern 
zeigt sich der Künstler als „guter Europäer“. 

Wiener Ansichten zeigt eine Kollektion von Ernst 
Eck. Sie gehören zu einer Art moderner Veduten- 
malerei, die früher hier schon Moll pflegte. Das, male- 
risch gewertet, gelungenste Bild dieser Serie mag das 
„Schloß Cobenzl vom Krapfenwaldl gesehen“ sein. Die 
meisten andern Gemälde sind für mein Gefühl zu leer 
und technisch reizlos. 

Der баз! VI enthält Medaillen und Plaketten 
deutscher Künstler. Es genügt, die Namen zu nennen, 


um glaubhaft zu machen, daß es sich in überwiegender 
Menge um thatsächlich wertvolle Arbeiten handelt; so 
nenne ich: Fritz Behn, Max Dasio, Benno Elkan, Th. у. 
Gosen, A. v. Hildebrand, Hugo Kaufmann, H. Kautsch, 
P. Sturm, J. Tautenhayn und Georg Wrba. Eine bedeu- 
tende Sammlung von Radierungen ist in denSälen VII 
und ҮШ zur Schau gestellt. Man sieht dort Arbeiten 
von Käthe Kollwitz, Alfred East, Edgar Clahine, Axel 
Gallén, Hans Meid, Hermann Struck, Josef Pennel, 
A. Schinnerer, Oswald Roux, D. $. Mac Laughlan, 
E. Vallet, L. Legrand u.a. Besondere Aufmerksamkeit 
erzwingt sich der hier eingeordnete Zyklus von zwölf 


Holzschnitten zu Tyll Ulenspiegel von Walter Klemm. 
Arthur RoeBler. 


LEIPZIG 
Im Kunstgewerbeverein hielt Fräulein Elisabeth von 
Hahn, die bekannte Künstlerin der Schaufenster bei der 
Firma A. Wertheim, einen Vortrag über die Dekoration 
des Schaufensters, der in dieser Zeit der Schaufenster- 
wettbewerbe besonders aktuell und nützlich erscheint 
und dem wir darum die folgenden Stellen entnehmen. 
Die Red, 

„.. Ich wurde einmal gefragt: in welchem Stil halten 

Sie die Schaufenster? Da mich ein Porträtmaler so 
fragte, konnte ich ihm mit einerGegenfrage antworten: 
In welchem Stil malen Sie Ihre Porträts? Er verstand 
mich. Ich glaube, es giebt kaum eine zweite Kunsr, in 
der man täglich zu so viel neuen Stilproben angeregt 
wird, wiein derDekorationskunst. Dassdie persönliche 
Note des Künstlers aus jedem Stil durchklingt, ist natür- 
lich. Hauptsache bei der Schaufensterdekoration ist, 
dass jedes Fenster in seinem bestimmten Stil durch- 
geführt wird und dieses geschieht, wenn man alle Hilfs- 
mittel und Begleitobjekte, die für eine Dekoration not- 
wendig werden, mit dem Charakter der auszustellenden 
Ware in Einklang bringt. Die Beantwortung der Frage 
— was ist Stil — würde einen ganzen Abend fordern. 
Ich möchte hier nur kurz die tollsten Srilverbrechen, 
die wir noch täglich in den Schaufenstern sehen, an- 
greifen. Ich könnte Humoresken schreiben, wollte ich 
alles auf diesem Gebiet Erlebre zusammenfassen. Wie 
denken Sie über eine Venus von Milo in einem Herren- 
garderobenfenster — noch dazu auf einen Rokokkotisch 
gestellt, auf dem zugleich Kravatten glänzen’ Einen 
überwältigenden Eindruck harte ich einst von einem 
bronzenen Bismarck mit seinem Hunde Tiras auf der 
Höhe eines Wurststapels. Apollo habe ich als Wächter 
fast jeder Warengattung gesehen; einst stand er inmirten 
eines Kolossalbaues römischer Säulen, die durch Chiffon- 
wand verbunden waren und bewachte die neuesten 
Pariser Hüte, die wie kleine Schmetterlinge in dieser 
Szenerie verschwanden. Der berühmte Dornauszieher 
mußte neulich im Berliner Schaufensterwettbewerb 
Strümpfe von seinem Schoss fallen lassen und als Hinter- 
grund seiner Schönheit sah man nichts als Strümpfe, 
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Strümpfe. Mit der Wahl der Möbel für die Dekoration 
wird nicht weniger gesündigt. Die goldenen Möbel 
haben es den Dekorateuren am meisten angetan. In 
den Schaufenstern der verschiedensten Art steht der 
goldene Stuhl oder der goldene Tisch, als gäbe es auf 
der Welt nichts anderes. Den Truhen geht es ähnlich. 
Ich sah einmal in einem Wettbewerbfenster eines vor- 
nehmen Konfektionshauses die wertvollsten Pelzgarni- 
turen in Gemeinschaft mit Regenschirmen aus einer 
schwerenEichentruhe poltern. DieHöhe des Geschmacks 
erreichtediesePracht- 
dekorationdurchbun- 
te Hutnadeln, die in 
die edlen Pelze ge- 
bohrtwaren. Schwere 
Eichenmöbel tragen 
nicht selten leichre 
Gazestoffe in den 
Schaufenstern. Da- 
gegen sind leichte 
weisse Stäbchenballu- 
straden mit schweren 
Herrenstoffen 
hängt. Eben diese 
Stoffe quellen auch 
gern aus Bronzekü- 
beln und Schirmbe- 
haltern. So 
ich von tausend 
Scheußlichkeiten be- 
richten, Weniger ins 
Auge fallend, den- 
noch ebenso 
sind auch Stilver- 
brechen, die in der 
Aufmachung von Sei- 
den- und Wollstoffen 
gemacht werden..... 
Nun ein Wort über 
Blumen. Ja, das muss 
man erlebt haben, um 
es glaubenzu können, 
wie dieses edelste 
aller Ausstellungsob- 
jekte mißverstanden wird. Die Blumengeschäfte selbst, 
mit wenig Ausnahmen, stehen in meinem Verbrecher- 
verzeichnis am schärfsten vermerkt. Ist es nicht eine 
Barbarenhand, die die auf schlanken Stilen zitternden 
Blumenköpfe zu Dutzenden zusammenpresst und in 
einen schweren Topf steckt, weil vielleicht zufällig die 
Farben zusammenklingen. Denken Sie sich die sonst auf 
dem stillen See schwimmende Wasserrose plötzlich lang- 
gestielt (natürlich angedrahtet) aus einem Rosenarrange- 
ment ragen. Und solch ein Rosenarrangement prangte 
eines Tages inmitten baumwollner Unterhöschen auf 
einem LouisQuinzeständer in einem Wertbewerbfenster. 


be- 


könnte 


gross 


WALTER BUNDY, PEDICURE 
AUSGESTELLT IN DER WIENER SEZESSION 


Ja, diese Wettbewerbfenster haben neben dem erfreu- 
lichen Fortschritt etwas Erschreckendes gezeigt, nämlich 
wie furchtbar wenig Dekorateure den ästhetischen Cha- 
rakter der Blume erfassen. Man bilder sich anscheinend 
ein, ein Blumenschmuck gäbe stets ein festliches Aus- 
sehen. Das ist falsch. Blumen wollen nicht nur aufihre 
Farbe und äussere Kontur sehr geprüft sein, wenn sie der 
Dekoration dienen sollen, auch die Seele der Blume soll 
erfasst werden. Ich denke doch eine Orchidee sagt 
etwas anderes als eine Tulpe oder eine Sumpfdotter- 
blume; man kann 
diesen Blumen des- 
halb nicht die gleiche 
Vase und nicht den 
gleichen Platz geben, 
Ein Schaufenstér 
steigt also 
nicht an Wert, wenn 


absolut 


es solch ein missver- 

Blumen- 

arrangement birgr. 
Die Kämpfe, die 


standenes 


uns gegen alle Stil- 
verbrechen noch be- 
vorstehen, sind nicht 
gering. Ich glaube 
aber sagen zu diirfen, 
das Schlimmste ist 
überwunden. Der 
letzte Schaufenster- 
wettbewerb in Berlin 
hat viel Fortschritte 
gezeigt, besonders ge- 
rade in dem Vermei- 
den stilloser Hilfsob- 
jekte. Wirhabenauch 
das Publikum schon 
zu Ansprüchen 
zogen. Früher wollte 


er- 


es nur viel Ware im 
Schaufenster 
jetzt ist esdamitnicht 
zufrieden, es will 
Höheres, es fordert 
Geschmack. Das ist gut für die Schaufensterkunst. Das 
Schaufenster soll aber nicht nur zu Wettbewerben und 
Ausstellungen durchbesondersleuchtende Prachtwirken, 
ausdentäglichen Fenstern mit der immer wiederkehren- 
den alltäglichen Ware soll die Zugkraft strömen. Das 
soll das Publikum verlangen und Kaufmann, Künstler 
und Dekorateur haben dieses Verlangen zu erfüllen. Ich 
weiss gewiss, dass wir eines Tages alle Hindernisse, die 
uns heute noch quälen, überwinden werden, sobald die 
Geschäftsleute überzeugt sind, dassdie Opfer, diesiebrin- 
gen müssen, wirtschaftliche Fortschritteim Gefolge haben. 


ж 


sehen, 
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FRANKFURT A. М. 

Die Firma F. A. C. Prestel hat 
einen beachtenswerten Katalog von 
Handzeichnungen und Aguarellen 
alter und neuer Meister herausge- 
geben, von dem wir Kenntnis geben, 
weil uns die Propagandierung guter 
Zeichenkunst in jeder Form der 


Unterstützung würdig erscheint. 


KÖLN 

Konnte im vorigen Heft dieser 
Zeitschrift nur erst der Hoffnung 
Ausdruck gegeben werden, dass die 
Leibl-Sammlung des Hofrats Seeger 
(Berlin) in Köln verbleiben möge — 
so will die vorliegende Notiz be- 
richten, dass inzwischen der Stadt- 
rat beschlossen hat, die ganze Kol- 
lektion (bestehend aus 22 Ölgemäl- 
den, 2 Entwiirfen, 13 Zeichnungen, 
insgesamt 37 Werken) um den 


einigung München fällt Erbslöh 
miteinemskulpturalempfindenden, 
kräftigen Talent auf, wenn auch 
seinem Pinselstrich noch ganz das 
Gestaltende fehlt, Einegewisse, die 
primitive Kunst imitierende Lapi- 
darität ist in den Hirschen Franz 
Marcs. Auch Jawlonsky erregte 
einige Aufmerksamkeit. 

Dass in den echten Talenten 
dieserGruppe etwas nach Ausdruck 
ringt, das der Zeit wertvoll ist, 
leider nach bisher besten 
Ausstellung keinen Zweifel. 


dieser 


ж 


Arbeitsergebnisse der letzten 
Jahre hatte Dora Hitz bei Fritz Gur- 
litt ausgestellt. Der Gesamteindruck 
war ausserordentlich lebendig und 
frisch. Man méchte Dora Hitz eine 
deutsche Berthe Morisot etwa 


Preis von 1050000 Mark für das 
Wallraf-Richartz-Museum zu er- 
werben, Freiwillige Spenden kunst- 
sinniger Kölner Bürger erbrachten 
einen Beitrag von 332000 Mark. Man darf der Ge- 
burtsstadt Leibls und dem Leiter ihrer Galerie zu dem 
schönen Erfolg aufrichtig gratulieren. 


AUSGEST. BEI F. A. С. 


A. E. 
BERLIN 


Die Neue Sezession hatte zum viertenmal ausge- 
stellt. Es zeigt sich, dass die wirklich Begabten dieser 
Gruppe sich immer deutlicher von den Mitläufern und 
Systematikern unterscheiden. Sie müssen nur noch sehr 
viel lernen. Sie wollen und fühlen erwas Rechtes, sie 
können es nur nicht zureichend gestalten. Man findet 
hier und dort überraschend entwicklungsfähige Keime. 
Zum Beispiel istin Noldes biblischen Szenen eine gewisse 
rohe Tiefe und karikierte Klassik. Wenn das reif werden 
könnte! Ebenso sind schöne Formen- und Farbenempfin- 
dungen in einigen Bildern Pechsteins. Inder „Erweckung‘“ 
von Richter-Berlin und in seinem Strandbild ist eine 
äusserst witzig temperamentvolle Fleckenverteilung, 
Bengens „Fliehende“ sind zwar akademisch aber doch 
mit Empfindung gezeichnet, und eine Zirkusszene von 
Kirchner hat aus der rechten Entfernung etwas Schlagen- 
des. Die von uns schon abgebildete Plastik Lehmbriicks 
(Band IX Seite 309) gehörte eigentlich in den Plastiksaal 
derSezession. Unter den Malern der Neuen Künstlerver- 


CONST. GUYS, FRAU IN CRINOLINE 
SEPIAZEICHNUNG 


PRESTEL, FRANKFURT As М. 


nennen, wenn solche Vergleiche 
immer etwas Bedenkliches 
hätten. Ein dekorativer Fries mic 
nackten Kindern stelle sich mit 
seiner heiteren blonden Malerei gleichberechtigt neben 
ähnliche Arbeiten Ludwigs von Hofmann aus dessen 
Reizend in seiner tonreichen Stimmungs- 


nicht 


bester Zeit. 
kraft ist ein kleines Sommerbild „im Garten“; eine 
gewisse flüssig gewordene Altmeisterlichkeit ist in 
einem malerisch vorzüglich durchgeführten Bildnis der 
Baronin у. S.; und in der „italienischen Familie“ ist die 
lockere Kraft der von der Sezession her bekannten 
Erntebilder. Andere Bildnisse sind nicht genug zu- 
sammengebrachr. Es ist als ob sich ein Letztes — ein 
Frauenempfinden vielleicht — gegen den Impressionis- 
mus sträubte. An den Augen der Porträtierten merkt 
man es zumeist, Die Malerin hat sie nicht summarisch 
als Flecken behandeln mögen, sie hat sie für sich gemalt, 
Bemerkenswert ist die kühne Art, wie Dora Hirz sich 
Probleme stellt, zum Beispiel in der „Abendlandschaft‘‘ 
oder im Bildnis des Fräulein Eibenschütz. Der Haltung 
ihrer bewegten, zart kräftigen Malerei nach könnte man 
von Dora Hitz als von einem weiblichen Corinth-Tem- 
perament sprechen. Denn es ist in ihr eine ähnliche 
Verbindung von Kraft und Charm, von Ernst und Spiel. 
Dieselbe Lust an dekorativen Wirkungen ohne alle 
Kunstgewerblichkeit. Der Kinderfries giebt den Ge- 
danken ein, dass es wertvoll wäre, wenn die Künstlerin 
einmal Aufträge für dekorarive Malerei erhielte. 
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HENRY VAN DE VELDE, DAS ABBEDENKMAL IN JENA 


DAS ABBEDENKMAL IN JENA 


VON 


BOTHO GRAEF 


er Beschluss, die von Meunier fiir 
=| ein Denkmal der Arbeit entworfe- 
= nen Reliefs als reinsten Ausdruck 
von Ernst Abbes Wirksamkeit zu 
einer Gedenkhalle für diesen zu 
] verwenden, stellte Henry van de 


Î Aufgabe, Werke so wesensver- 
4 schiedener Künstler wie Meunier 
und Klinger, der das Bildnis Abbe’s schaffen sollte, zu 
einheitlicher Wirkung zusammenzuzwingen. Für die 
Aufnahme von vier Reliefs bor sich die bewährte Form 
des Oktogons, bei dem Thüren mit den die Reliefs tra- 
genden Wänden wechselten. Aber nicht viel mehr als 
eine Anregung für den Grundriss war durch diese 


naheliegende Lösung gegeben. Für die Gestaltung des 
Inneren und ihrer besonderen Aufgabe musste jede 
Analogie versagen. Denn hier sollten einerseits die 
Reliefs so gefasst und gerahmt erscheinen, dass sie als 
selbständige Kunstwerke in ihrer Wirkung unterstützt 
wurden, anderseits mussten sie, sollte anders der Raum 
als solcher zu eigener Geltung kommen, sich der Wand 
als Bauglieder einordnen. Die Lösung dieser Aufgabe 
ist van de Velde vollkommen gelungen, indem er die 
Baukunst in ihrem ursprünglichsten und eigensten 
Sinne als eine raumbildende Thärigkeit ausübte. Die 
kräftigen acht Pfeiler mit den dazwischen gespannten 
Steinbalken bilden ein deutlich zu empfindendes Gerüst, 
das in seiner tektonischen Leistung den Eindruck so 
vollständig beherrscht, dass, was auch immer dazwischen 
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eingeordnet werden sollte, diese Einheit nie zerreissen 
könnte. So wechseln Thiiren mit Reliefs ab und verbinden 
sich zu vollkommen harmonischer Wirkung. Jede be- 
sondere Rahmung, die etwa die Bronzebildwerke her- 
vorgehoben hätte, musste zugunsten dieser Geschlossen- 
heit unterblieben, aber die grosse Ruhe und Einfachheit 
der Steinformen hebt freilich, mehr als es irgendein an- 
deres Mittel gerhan hätte, die Wirkung der bewegten 
Reliefs; und nur ein konsolenartig gestaltetes Bauglied, 
das sie trägt, zeichnet sie als in die Wand eingelassene 
Bilder aus, wie wir das auch von antiken Reliefs her 
kennen. 

Die grosse Hohlkehle, die die einzelnen Wände 
fortsetzr und in die horizontale überführt, ist voll- 
ständig ungegliederr aus steinfarbenem Gusswerk, aber 
die Spannung ihrer Kurve enthält das eigentliche archi- 
tektonische Geheimnis, welches den Raum so gestalter, 
dass es die Schwingungen unseres seelischen Lebens 
widerstandslos den Gesetzen seiner eigenen Rhythmik 
unterwirft. Durch Enthaltsamkeit in bezug auf jede 
sich vordrängende Einzelform ist den plastischen Kunst- 
werken die Freiheit zur Entfaltung ihres eigentiimlichen 
Lebens gegeben und eine Raumwelt geschaffen, in der 


sie zu einer höherenEinheitsichzusammenfinden. 
Hier musste van de Velde jede Äusserung seines 
Temperamentes in Einzelheiten unterdrücken, 
um mit der gesammelten Kraft seines raumfor- 
menden Willens das Ganze der Masse zu durch- 
dringen. Nur an zwei Stellen tritt er aus dieser 
Gebundenheit heraus und ergreift persönlich 
das Wort: das ist in der köstlichen Steinrahmung 
des Oberlichtes und in dem Muster des Fuss- 
bodens, der aus verschiedenfarbigen Steinen zu- 
sammengesetzt ist. Es ist ein besonders glück- 
licher Gedanke, die Lichtquelle etwas reicher 
und lebhafter zu bilden. Sie nimmt dadurch dem 
Raum nichts von seiner Feierlichkeit, zieht ihn 
aber aus der Sphäre starrer und zeitloser Ent- 
rücktheit in die des unmittelbaren gegenwärti- 
gen Lebens und unterscheidet ihn durch ihre 
edlen, aber ausgesprochen weltlichen Formen 
endgültig von einer Grabkapelle. Dem Fuss- 
boden liegt die naturgemässe geometrische Ein- 
teilung durch Radien und konzentrische Kreise 
zurunde. Durch Umformung dieses Schemas 
gemäss den Bedürfnissen eines für das eigen- 
tiimliche Leben der Linie empfindlichen Auges 
entstand mit fast selbstverständlicher Geserz- 
mässigkeit jenes bewegreunddoch ernste Muster, 
das den Eindruck des Oberlichres ergänzt. 

Da im Äusseren van de Velde allein zu Wort 
kommt, durfte und musste er hier auch seinem 
persönlichsten Temperament freieren und stär- 
keren Ausdruck gewähren. Als Marerial war 
das Thema Stein und Erz gegeben, und jeder- 
mann weiss, wie erfinderisch gerade van de 
Velde wird, wenn es sich darum handelt, den künstle- 
rischen Gehalt des Materials zum Leben zu wecken. 
Die Steine sind aufeinander getürmt, fast wie bei 
Bauwerken früher oder primitiver Zeiten, sie wollen 
nicht Pfeiler oder sonst durch andere Kunstperioden 
ausgebildete bekannte Bauglieder formen, sondern bil- 
den wie von selbst die schweren aus drei Blöcken be- 
stehenden Thürpfosten mit der eigentümlichen Schwel- 
lung in der Mine, Die geraden Wände dazwischen stehen 
auf einem Sockel, der dem Grundriss entsprechend ge- 
bogen ist und in wundervollem konkaven Schwunge aus 
dem Boden aufsteigr. Die Wand ist durch flache Pilaster 
belebt, die oben in schlanken Spitzbogen sich verbinden, 
eine unmittlbare aus dem Sreinschnitt sich ergebende 
Gliederung. Die grundsätzlich verschiedene Behand- 
ung von Thür und Wand — denn zu den Thüren führen, 
allein die Stufen hinauf — wird durch das weitausladende 
Gesims über den Thüren fortgeführt, dem am meisten 
in die Augen fallenden Kennzeichen des Bauwerkes. 
Sie sind ein Ausdruck des fast bis zur Kampfeslust ge- 
steigerten Schaffensdranges des Künstlers. Darüber liegt 
die kupfergedeckte Flachkuppel, kupfern sind die Thüren, 
sparsam mit einem gewählten Ornament versehen, das 
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die Schrauben für die Befestigung des Beschlages birgt. 
Die Thürflügel können sich ganz in die Leibung hinein- 
legen und lassen so den Bau bei geschlossenen wie bei 
geöffneten Thüren gleich vollkommen erscheinen, 

Die übliche und bewährte Art der Aufstellung von 
Kunstwerken in Rundbauten mit Oberlicht ist die, dass 
man eine der Thüren schliesst und an ihrer Stelle eine 
Bildnische anordnet. Max Klinger aber stellte sein Werk 
in die Mitte, durchaus zugunsten der Gesamtwirkung 
und schuf sich damit die grosse Schwierigkeit, einen 


— — 


chische Kunst ausgebildet hat, eine geprägte, aber auch 
etwas abgegriffene Form. Auch ein geringerer Künstler 
als Max Klinger würde wohl empfunden haben, wie 
wenig diese ausgesprochen griechische Art dem Wesen 
und der Erscheinung Abbes entsprechen würde, wie 
wenig sie auch zu den Reliefs von Meunier passen könnte, 
wie dürftig endlich sie sich als Mittelpunkt des Raumes 
ausnehmen müsste. Aber kein geringerer Künstler als 
Klinger würde den Mut und die Erfindungsgabe gehabt 
haben, etwas ganz Neues an Stelle einer solchen Herme 
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Bildniskopf für die Beleuchtung von oben arbeiten zu 
müssen. Das konnte nur in dem Gedanken gewagt wer- 
den, dass das Oberlicht bei geöffneten Thüren nicht 
ganz allein zur Wirkung kommen würde. Und es sei 
gleich hier darauf aufmerksam gemacht, dass die beste 
Beleuchtung durch Öffnung der einen Thür entsteht. 
Dann wird die Härte des Oberlichtes durch das Vorder- 
licht von der einen Thür gemildert, während bei Of- 
nung aller Thiiren ein diffuses Licht entsteht, das den 
Eindruck der Formen des Kopfes beeinträchtigt. 

Für das monumentale Bildnis eines Kopfes ohne 
Körper besitzt die Welt in der Herme, wie sie die grie- 
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zu setzen. In der Mitte eines solchen Raumes musste 
ein Gegenstand von einer gewissen Masse stehen. Dem 
entspricht der grosse Marmorblock. Und nun musste 
sich ganz von selbst ergeben, dass der Kopf nicht aus 
seiner Mitte herausragen durfte; denn unser Empfinden 
würde eine grosse Marmormasse vor der Vorderebne 
des Kopfes nicht ertragen, auch könnte der genau in 
die Mitte gestellte Kopf leicht den Eindruck einer bloss 
schematischen Anordnung erzeugen. So ergab sich das 
vollständig neue Gebilde des grossen Blockes mit der 
Büste über der Vorderfläche ungewohnt, aber überzeu- 
gend und im Eindruck vollständig zwingend. Für das 
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heroisierte Bildnis eines grossen Mannes war Klinger der 
durch eine Reihe starker Schöpfungen erprobte Meister, 
sein Liszt und sein Nietzsche sind Köpfe in dem Sinne 
geschaffen wie die bedeutenden Porträts, die in der 
griechischen Kunst nach Alexander von den grossen 
Männern der Vergangenheit entstandensind. Sienehmen 
die überlieferten Züge nur als eine Grundlage, um das 
geistige Wesen eindringlich und eindeutig darzustellen, 
im Geiste hier den Griechen verwandt, in der Form aus 
Klingers eigener durch die moderne Entwicklung der 
Plastik gereifter Auffassung geboren. Was Klinger für 
diese Aufgabe des monumentalen Porträts als Eigenstes 
mitbringt, ist die fast grüblerische Phantasie, mit der er 
sich in das Wesen des Menschen versenkt und nicht ruhr, 
bis sie hinter den Teiläusserungen seines geistigen Or- 
ganismus: den begrifflich fassbaren Eigenschaften des 
Gelehrten, des Forschers, des Organisators, des Wohl- 
thiters, ahnend den Einheits- und Mittelpunkt in der 
seelischen Artung des Menschen erfasst. So sah er die 
Idee, die Abbe nicht als ein nur gewähltes Ziel, sondern 
wie eine zwingende Macht in seinem Denken und Han- 
deln triebartig beherrschre. So schuf er sein Bildnis. 
Eine derartige Darstellung eines seelischen Zustandes 
in einem plastischen Werk ist nur möglich durch eine 
Formbehandlung, die gewissermassen den Zusammen- 
hang des in der Natur gegebenen organischen Auf- 
baus löst, ihn in seine Elemente zerfällt und nun ganz 
aufs neue ans Werk geht, sie in ihrem Sinne von Grund 
aus wieder aufzubauen. Denn es ist lediglich die 
Lagerung der Massen, die durch den in ihr erkenn- 
baren Sinn der Anordnung unmittelbares Symbol der 
im Seelenleben konzentrierten Mächte wird. Jeder Ver- 
such, einen einzelnen Zug des Gesichtes ausdrucksvoll 
zu gestalten, muss, wenn eine so grosse Wirkung ge- 
wollt ist, fehlgehen, nur die im ganzen gleichmässig 
lebendige Beseelung kann zu diesem überwältigenden 
Resultar führen. 

Für die verschiedenen Brechungen dieses einen 
grossen Lichrstrahls boten sich zur symbolischen Ge- 
staltung die drei Flächen des Marmorblocks. Abbe der 
Freund des Arbeiters auf der Rückseite, Abbe der 
Forscher auf den beiden Nebenseiten. Das Ganze ist 
vielleicht Klingersmerkwürdigste, bedeutendste und ein- 
heitlichste Schöpfung, aber schwer ist es heur schon, zu 


sagen, welches der drei Flachreliefs am vollkommensten 
ist und zugleich am meisten Klingers persönliche Kunst 
vertritt. Das Wagnis, wirkliche, so zu sagen zeitliche 
Menschen mit symbolischen Figuren zusammen zufüh- 
ren, hat Klinger nie geschreckt, aber es ist ihm nicht 
oft so vollkommen gelungen, wie hier, wo Abbe in 
durchaus schlichter Porträtauffassung neben dem nack- 
ten Jüngling am Amboss steht, der als Typus den Ar- 
beiter vertritt. Und hier ist neben der vollständig ge- 
lösten Aufgabe der Zusammenordnung der Gestalten 
in der Bildfläche eine besonders wirkungsvolle rein bild- 
liche Erfindung das Gewand Abbes die künstlerische 
Umformung eines Arbeitskitrels, mit den bizarren Linien 
der Falten. 

Am schönsten scheint auf den ersten Blick die weib- 
liche Figur der einen Seite, die, eine Symbolisierung der 
Teleskopie, mit den Händen an die Sterne greift. Welch 
wundervoller Gedanke, das optische Instrument nur 
durch eine frei im Raume schwebende Linse zu ver- 
körpern, die zugleich durch Form und Masse an ihrem 
Platz in der ganzen Komposition eine bedeutungsvolle 
Rolle spielt! Die aufstrebende Gestalt mit fast regel- 
mässigen und doch ganz individuellen Zügen ist gehüllt 
in ein dünnes Gewand, das die Erinnerung an griechische 
Gewänder der frühen Kunst nicht verleugner und doch 
ganz wie für diesen Zweck frei erfunden scheint. Am 
ergreifendsten wirkt das Relief der anderen Seire, das 
die Mikroskopie symbolisiert. Hier ist ein ganz sel- 
tener Zusammenklang der sachlichen Gebärde mittiefster 
Beseelung und beglückendster Rhythmik erreicht. Das 
Ethos der ganzen Figur klingt aus in der über der Linse 
gespreizten Hand, und der Welt inneren Lebens, die 
im Kopfe Gestalt gewonnen, würde kein zergliederndes 
Wort gerecht werden. 

Wie eine Art Triumph über das Gewürm, das unten 
sich schlängelt, liegt es in diesem Gesicht, das voll Klug- 
heir und Spannung durch die Linse blickt. 

Nur die Kunst ist imstande die Erinnerung an 
einen grossen Mann auch fernen Zeiten zu erhalten 
und zu verkünden. Hier finden wir alles, was wir der 
Nachwelt vom Wesen und Wirken Abbe's übermitteln 
wollen, restlos in Kunst umgesetzt, und in dem ganzen 
Werke nichts als Kunst, es darf daher im höchsten Sinne 


ein Denkmal genannt werden. 
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ғ udwig Pietsch ist im siebenundachtzigsten Lebens- 
— . s! rn ee ae 
jahre gestorben. ImTodenochhatereinenT riumph 
2) ~ . ao . D . +. 
erlebt: es hat sein Geist, derechte Pietschgeist, Ein- 


fuss auf viele seiner Nekrologschreiber zu gewinnen ge- 
wusst. Man hat den im Leben Bespotteten im Tode 
nun mit manchem „Trotzalledem“ sanft verherrlicht. 
Wir wünschen keineswegs um Pietschens Leichnam zu 
streiten, wie die Griechen und Trojaner um Patroklus 
stritten; aber uns scheint, dass Pietsch kein anderer 
geworden ist, nur weil er nicht mehr in diesem von 
ihm so sehr geliebten und ohne Ausschweifung ge- 
nossenen Leben weilt, 
fessionsmässiger Maler mit einem sehr kleinen Talent, 


Er war aber dieses: ein pro- 


der nicht etwa Kunstschriftsteller wurde, weil die Ein- 
sicht in das Wesen der Kunst bedeurender war, als die 
Produktvkrafr, sondern der auch als Kritiker immer 
nur vom Niveau seines banalen Könnens aus geurreilt 
hat. 
Faustens, zufrieden im Alltäglichen, gern lebend und 


Eine Natur, ohne einen Tropfen vom Geblüte 


gern leben lassend und nur das höhere Bestreben, 
das in die Tiefe Zielende verspottendyaunentwegt, bis 
an die Grenze der Neunzig! Elm Allerweltslober, und 
darum so recht der Zeitungsmann, wie ihn sich die 
Künstler wünschen, einflussreich, weil er stets die In- 
stinkte der liberalen Grossstadtphilister aussprach und 
weil er in einer Zeit lebte und wirkte, wo die schlechte 
Kunst unumschränkt war. Wir halten es für eine Ge- 
sundung, dass heute Kunsturreile des Publizisten nicht 
mehr so viel gelten, wie sie zu Pietschens Glanzzeir 
galten. Denn es ist ein besserer Zustand, wenn produk- 
tive Künstler in erster Linie die Wertungen in der Kunst 
bestimmen. Der Geist Pierschens wird freilich nicht 
aussterben, solange die Tagespresse ist wie sie ist; aber 
der Einfluss dieses Geistes ist ein für alle Mal nun 
relativer geworden. In diesem Sinne ist mit Pietsch 
eine Epoche begraben worden, Er war kein schlimmer 
Mensch; er war im Grunde eine liebenswiirdige Philister- 
natur. Aber wenn er auch nichts Böses gewirku hat, so 
hat er doch manches Gute gehindert und gestört. Er 
war ein schlechter Kunstrichter. Das auch dem Toten 
noch nachzurufen darf keine Sentimentalität uns hin- 
dern; die Ehre der Kunst fordert diese Konstatierung. 
Die Ehre jener Kunst, von der es heisst, sie sei lang, 
das Leben aber kurz. 


Erklärung. 

In Mannheim hat der Rechtsanwalt Th. Alt ein 
Buch erscheinen lassen, das ,,Die Herabwertung der 
deutschen Kunst durch die Parteiginger des Impressio- 
nismus* heisst. Es werden darin, wie der Titel schon 
verrät, eigentlich alle guten Künstler und alle auf dem 
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Gebiete der Kunstpropaganda produktiven Persönlich- 
keiten unserer Zeit angegriffen und verdächtigt, Im 
übrigen besteht der fünfhundert Seiren starke Band aus 
molluskenhaften Kunsttheorien, die wieder einmal zei- 
gen, dass sich das Dumme und Falsche ebensowohl be- 
weisen 1455г, wie das Richtige. Das nebenbei. Es ist in 
dieses Buch aber leider auch die üble Rechtsanwaltssitte 
gedrungen, die darin besteht, Zeugen der Gegenpartei 
zu entwerten oder ihre Aussagen durch geschickte 
Plaidoyerkünste anders erscheinen zu lassen, als sie sind. 
In diese letzte Situation ist unser Mitarbeiter Dr. Her- 
mann Uhde-Bernays geraten, da Th. Alt ihn, den Anti- 
poden, gewaltsam zu einem Eideshelfer seiner jämmer- 
lichen Kunstdoktrinen zu machen gesucht har. H. Uhde- 
Bernays schickt uns darum den folgenden offenen 
Brief. Die Red. 

Ei, welch ein Einfall dir kommt! Du richtest die 

Kunst mir, zu schreiben, 
Eh du selber die Kunst, Bester, zu lesen gelernt. 
Sehr geehrter Herr Rechtsanwalt! 

In Ihrer soeben erschienenen Tendenzschrift, „die Herabwer- 
tung der deutschen Kunst durch die Parteigiinger des Im- 
pressionismus“ nehmen Sie, soweit ich feststellen kann, drei- 
mal Gelegenheit, aus meinen Arbeiten Stellen herauszureissen 
und zur angeblichen Unterstützung Ihrer Meinungen heran- 
zuziehen, die nur im Zusammenhang berrachter und wieder- 
gegeben werden durften. Indem Sie meine Ausführungen nur 
insoweit ?ігігеп, als sie Ihnen genehm sind, indem Sie sie aus 
einem kritischen Einwurf verallgemeinern oder zur These ver- 
drehen oder sie der bestimmenden Vor- und Nachsätze berauben, 
geben Sie ihnen einen Sinn, der meinen Anschauungen voll- 
kommen widerspricht. Auf Grund dieser unwissenschaft- 
lichen Methode kann ein unbefangener Leser zu dem 
Glauben verleitet werden, als seien die Zwecke, die Sie mit 
Ihrer Schrift verfolgen, auch die meinigen. Ich sehe mich 
daher veranlasst gegen eine solche Interpretation Ein- 
spruch zu erheben. 

Am liebsten möchte ich die Papiermasse Ihrer Schrift mit 
ihren zahllosen „Irrtümern“ ihrem Schicksal überlassen und nur 
bedauern, dass ein verdienstvoller Museumsleiter wie Dr. Wichert 
es ist — wohl der Einzige, dem Ihre Schreiberei vielleicht Un- 
bequemlichkeiten schafft —, gerade in der Stadt, um die er 
sich verdient macht, derartigen Undank erfahren muss. Da 
Sie aber in der zweiten Hälfte, besonders am Schluss Ihres 
Buches trotz aller verschleierten Ausdrucksweise hier und da 
deutlich werden und alle die Männer, denen ich die ausschliess- 
liche Priorität zugestehe, in künstlerischen Dingen in Deutsch- 
land mitzureden, und ihre von mir durchaus anerkannten Ab- 
sichten nicht etwa sachlich angreifen, sondern tendenziös herab- 
würdigen, da Sie also eine Schmähschrift stärkster Art haben 
drucken lassen, zwingen Sie mich zu einer Erklärung. Ohne 
sonst den Inhalt Ihres Buches zu berühren, besteht 
diese ganz einfach in dem Ersuchen, meine Aufsätze 
genau in dem Sinne zu zitieren, in dem sie ge- 
schrieben sind. 

Sie können sich nicht berufen auf ein Missverstehen meiner 
Arbeiten. Ein Teil meiner kleineren Aufsätze über moderne 
Kunst ist im „Mannheimer Generalanzeiger“ erschienen. Ich 
habe an der Hand derselben allen Grund, darauf hinzuweisen, 
dass ich zu den sehr wenigen süddeutschen Kunstschriftstellern 
gehöre, die, konsequent von Anfang an und keinem Kom- 
promiss zugänglich, die Bedeutung der impressionistischen Kunst 
vertreten, Wenn ich, entsprechend eigener Veranlagung, dem 


impulsiven Temperament Meier-Graefes nicht in allem folge, 
wenn ich in Greco, Marées, van Gogh nicht jedesmal den 
grossartigsten Künstler, den die Welt kennt, zu sehen vermag, 
wenn ich der Überzeugung getreu, dass beste Kunst nur für 
die Besten da ist, vor der Popularisirung und, was den bilden- 
den Künstler betrifft, vor der Nachahmung der eben genanten 
Meister warne — gerade hier treffe ich wieder mit Meier-Graefe 
zusammen, — so ist dies eben der Ausdruck meiner persönli- 
chen Deutung. Niemand ist es bisher eingefallen, mir eine 
solche Mahnung als dolus eventualis auszulegen, ausser Ihnen, 
Herr Rechtsanwalt, 

Ich komme zum Einzelnen. Auf Seite 312 citiren Sie 
eine flüchtige Besprechung der Ausstellung, Ше in der Galerie 
Heinemann von etwa fünf, wie sich jetzt angesichts der 
Sammlung Nemes herausstellt an Qualität minderwertigen Werken 
Grecos veranstaltet wurde. Wenn Sie die von mir über diese 
Ausstellung von fünf Bildern gemachten Aeusserungen von der 
„absichtlichen an der Grenze der Unleidlichkeit gebrachten Gri- 
masse... start auf die ausgestellten paar Bilder, auf Greco im 
Allgemeinen beziehen, so geht Ihnen die Fähigkeit ab, kritisch 
zu arbeiten. Für jene Bildchen stimmt mein Urteil ganz gewiss, 
es vor der Sammlung Nemes und dem Christus im Louvre wieder- 
holen, wäre lächerlich. Über die Sammlung Nemes konnte ich 
später schreiben: „Zweifellos werden hier Eigenschaften ent- 
deckt und gefördert, die früher in den Gemäldesammlungen 
kaum eine embryonische Regung sich erlauben durften. Die 
edelste von ihnen ist der Sinn für künstlerische Qualität“, 

Zweitens berufen Sie sich auf Seite 313 auf die Stelle 
meines Aufsatzes über Marées, in der ich vor der Kunstheuchelei 
warne, die schon bei „уап Gogh so wenig geschmackvoll auf- 
zutreten begann“, Ihnen war mein Satz bequem, weil Sie eine sich 
anschliessende Auseinandersetzung zitiren wollten, die sich (was 
ich bei einem ausführlichen Aufsarz für selbstverständlich halte) 
auch mit dem Negativen der Kunst von Marées befasst. Aus 
einem Aufsatz von erwa 160 Zeilen übernehmen Sie nur den Teil 
der kritischen Untersuchung, die 20 Zeilen, die Ihnen in Ihren 
Kram passen und der ganze übrige Aufsatz existirt für Sie 
nicht, Meine Äusserungen im gleichen Aufsatz über „die Tiefe 
und Vielseitigkeit des Problemes der Kunst des Hans von Marées*, 
und „seine bedeutungsvolle Wichtigkeit für die gegenwärtige 
Generation“, meine Worte bewundernder Verehrung für die 
Fresken in Neapel übergehen Sie! 

Endlich schreiben Sie Seite 367: „Und heute, fast zwanzig 
Jahre später, sollen wir uns dieses kraft- und nutzlose Ringen 
(van Goghs) als eine künstlerische Offenbarung aufschwatzen 
lassen! Uhde-Bernays hat gelegentlich der Wanderausstellung 
der Neuimpressionisten im Interesse der Gesundheit der Münch- 
ner Kunst energisch dagegen protestirt.“ 

Es ist mir nun auch im Traume nicht eingefallen jemals 
die Kunst van Goghs anzugreifen. Ich habe in meiner von Ihnen 
zitirten Besprechung der Ausstellung neuimpressionistischer Künst- 
ler in der Münchner Sezession in erster Linie mich abfälligdarüber 
geäussert, dass in München häufig genug französische Ramsch- 
ware abzuladen versucht wird. Ich zitire ebenfalls wörtlich: 
„Gerade wenn wir dem tendenziös missbrauchten Wahlspruch frei- 
heitlicher Kunstkritiker zustimmen, dass echte edle Kunst unab- 
hängig sei von geographischen Begriffen und Einschränkungen, 
dass die Thätigkeit der einzelnen Nationen auf künstlerischem 
Gebiete eine gegenseitige achtungsvolle Förderung bedinge — 
wäre es doch wirklich so! — gerade dann müssen wir mit 
überzeugtem Nachdruck auf eine gleichmässige Wertung der 
künstlerischen Qualität halten. Und das ist bei diesen Bildern 
nicht der Fall. Wir dürfen froh sein. dass wir gelernt haben, 
auch bei den pariser Bildern zu unterscheiden und jetzt nicht 
mehr mit offenem Munde und stieren Augen dazustehen brauchen. 
„ „„ Verwirrt nicht unsern jungen Münchner Malern, die noch 
früh genug auf die Wanderung zu Euch gehen, die Köpfe! 
Jedes Kunstproblematisieren wirkt trotz seiner Gleichmäsigkeit 
ansteckend. Wir sahen es bei Segantini und sehen es bei Sig- 
пас. Schon zeigen sich da und dort begeisterte Nachbeter 
eines so Exclusiven wie van Gogh.“ 

Das ist das einzige Mal, dass ich in dem ganzen Aufsatz, 
den ich heute ganz genau so schreiben würde, van Gogh ge- 
nannt habe! Diese Ausserung erscheint Ihnen als ein „Protest“ 
gegen ihn!? Ich habe in meinen nächstfolgenden Artikel ge- 
schrieben: „Auch die vorzügliche Ausstellung der Werke van 


Goghs ist wohl geeignet, als gute Vermittlerin für die Kennt- 
nis des absonderlichen und doch durch nachgiebiges Eingehen 
auf seine fabelhaft persönlichen und ganz fabelhaft künstleri- 
schen Absichten zur Höhe des Genius getragenen Meisters 
berrachter zu werden. Auch sie möge ja nicht neben dem 
Guten, das sie zu wirken berufen ist, Schädliches stiften durch 
eine falsch verstandene Aufforderung zur Nachahmung.“ (Folgt 
lange Analyse der Kunst van Goghs.) 

Ich darf es wohl jedem überlassen sich seine Gedanken 
zu bilden über Ihre Gewohnheit zu zitieren. Ich habe mit 
Ihnen, Herr Rechtsanwalt, keine geistige Gemeinschaft. Diese 
Erklärung soll daher nicht etwa die Initiative zu einer Polemik 
sein, sondern nur eine Feststellung. Eine Feststellung auch, dass 
ich ebenfalls auf die Auszeichnung Anspruch machen 
möchte, neben Männern, die ich aufs Höchste verehre oder 
mit denen mich wissenschaftliche Achtung und persönliche 
Beziehungen verbinden, als ein von Ihnen gebrand- 
markter „Herabwürdiger der deutschen Kunst“ ehrenvoll 
dazustehen! 


In vorzüglicher Hochachtung 
Dr. Uhde-Bernays. 

Nach langem Hin und Her ist die Entscheidung in 
der Konkurrenz um ein Bismarck-Nationaldenkmal bei 
Bingerbrück gefallen. Entgegen dem Urreil der Preis- 
richer hat der Hauptausschuss den Entwurf von Wilhelm 
Kreis und Hugo Lederer zur Ausführung bestimmt. 

Also hat der Spezialist für Bismarck- und National- 
denkmale, der Erbauer auch des klotzigen Völkerschlacht- 
denkmals, nach tapferer Selbstpropaganda schliesslich 
doch gesiegt! Dieses Ergebnis wäre billiger zu haben 
gewesen, Kreis selbst hat einmal folgende hübsche 
Anekdote erzählt. In einer Ausschusssitzung in Dres- 
den sollte irgendein Bau unmittelbar an den auch an- 
Da stand der 
Bürgermeister auf und sagte, es ginge doch nicht an, 
solchen Auftrag einfach immer an Kreis zu geben, er 
fordere eine Konkurrenz. Worauf Kreis sich erhob und 
die monumentalen Worte sprach: „Das ist mir ganz 
recht, ich gewinne die Konkurrenz ja doch.“ Er hat 
recht, er gewinnt die Konkurrenzen. Erist recht eigent- 
lich ein Wettbewerbstalent, ein Projektkünstler, ein 
Entwurfsarchitekt, Er hat ein Architekturpathos, das 
sich in monumenrtalen Kohlezeichnungen wirkungsvoll 
darstellt. Zu den fertigen Werken aber wallfahrt dann 
der Kunstfreund nicht, Er sieht sie nur von der Eisen- 
bahn, vom Dampfer, aus der Ferne an. Mehr neugierig 
als asthetisch erregt. Was Kreis macht, ist architekto- 
nischer Plakatstil. 


wesenden Künstler vergeben werden. 
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Als Nachfolger in der wichtigen Stellung, die Hein- 
rich Wölfflin bisher an der Berliner Universität inne 
hatre, ist Professor Adolf Goldschmidt aus Halle be- 
rufen worden. Die Wahl ist mit grosser Genugthuung 
zu begrüssen. Nicht nur um der ausgezeichneten Ge- 
lehrtenqualitäten Goldschmidts willen, sondern auch, 
weil dieser Kunsthistoriker hat, was man von einem 
Mann in einer solchen auch mittelbar sehr wichtigen 
Stellung verlangen muss: Interesse und Verständnis für 
die gute moderne Kunst und den Willen, sich zu den 
lebendig ringenden Kräften der Zeit zu bekennen, 
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Die Auktion Kuthe bei Keller & Reiner in Berlin 
am 2. Dezember beansprucht insofern ein eignes Inter- 
esse, als Auktionen moderner Kunstsammlungen in 
Deutschland immer noch zu den Seltenheiten gehören, 
Das Resultat war — was aus den zum Teil hohen Preisen 
nicht ersichtlich ist — ein wenig befriedigendes. Denn 
ein erheblicher Teil von Bildern wurde nach einer kiinst- 
lichen Preissteigerung von den Besitzern zurückgekauft. 
Die wirklich abgegebenen Gebote waren in diesen Fällen 
nicht ersichtlich. Die eigentliche Sammlung Kuthe, die 
durch zahlreiche Bilder aus Kunsthändlerbesitz ergänzt 
war, erweckre Interesse und erzielte teilweise gute 
Preise. Zu berücksichtigen ist, dass es sich meist um 
kleinere Stiicke studienhaften Charakters handelt. Wir 
notieren einige Preise: Cézanne, Stilleben $ тоо; Courber, 
Porträt Bonvin 1800; Daumier, Die Gefangenen 5200; 
Derselbe, Gerichtssitzung 12000; Liebermann, Seiler- 
bahn 4500; Derselbe, Judengasse 4200; Derselbe, 
Bauernmädchen 2400; Raffaelli, Dorfstrasse bei Paris 
3100; Leistikow, Gebirgslandschaft bei Meran 7600; 
Liebermann, Stehender Bauer 3500; Ludwig von Hof- 
mann, Frühlingstanz 2650. 
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Die Gemäldesammlung des Kommerzienrats Adolf 
Herbst in Gera wird im Mai bei Helbing in München 
zurVersteigerung gelangen (etwa hundert Werke neuerer 
deutscher Kunst). 


Die Versteigerung der Sammlung Sturm in der Galerie 
Helbing in München brachte u. a. folgende Preise: Fr. 
v. Defregger, Beim Kartenspiel, 8200 M.; Ferd. Hodler, 
Der Holzhacker, 6000 M; J. Israels, Fischerkinder am 
Strande, 15000 М. ; W. Leibl, MännlicherKopf, 12500 M,; 
Fr. v. Lenbach, Bildnis Bismarcks, 24700 M., Theodor 
Mommsen, 15 ооо M , Selbstbildnis mit Marion, 16500 М.; 
M. Liebermann, Tuchwalke, 8roo M.; Ed. Schleich, 
Gewirterabendstimmung, 6300 M.; К, Schuch, Nachr- 
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NEUE BUCHER 


Meister der Graphik. Band Ш. Albrecht 
Altdorfer und WolfHuber von Hermann Voss. 
Mit 160 Abbildungen auf 63 Tafeln, Leipzig, Klink- 
hardt und Biermann. (1911.) 

Wenn der grössere Kreis, dem sie zugedacht sind, 
die Bände der „Meister der Graphik“ aufnimmt, so wäre 
das ohne Frage ein erfreulicher Beweis dafür, dass die 
Gebildeten einer eingehenderen, mehr in die einzelnen 
Erscheinungen und Persönlichkeiten sich vertiefenden 
Kunstbetrachtung nicht abgeneigt sind, auch wenn es 
sich nicht gerade um Weltberühmtheiten oder Aktuali- 
täten handelt. Zweifellos wäre dieser Erfolg so wün- 
schenswert wie der Massenabsatz popularisierender Bü- 
cher und Büchlein mit Mengen von minderwertigen, 
kleinen Abbildungen für die Ausbildung des Kunstver- 
ständnisses ist. In der massenhaften Darbietung ge- 
ringer Reproduktionen liegt die grosse Gefahr, dass 
das Auge, ohne Hoffnung, in dem verschwommenen 
Bilde reizvolle Einzelheiten zu entdecken, schnell über 
die Blätter hinweggleitet und in der Betrachtung des 
Einzelnen zu verweilen verschmäht. Statt den Beschauer 
zu fesseln treibt man ihn durch den verwirrenden Über- 
fluss des Dargebotenen zur Eile und Hast an. Nur für 
den wissenschaftlich Studierenden ist die Vollständigkeit 
nötig, die nur andeutende Nachbildung häufig ausrei- 
chend, dem Geniessenden ist mit einer strengen Aus- 
wahl des Besten weir mehr gedient. 

In dem vorliegenden Bande sind die Abbildungen 


immerhin so gut, dass das Auge mit Wohlgefallen auf 
ihnen verweilen mag. Sie sind in Lichtdruck, fast durch- 
gehends in der Grösse der Originale auf leidlich gutem 
Papier ausgeführt und können billigen Anforderungen 
wohl genügen. Vielleicht wäre aber auch hier weniger 
— mehr gewesen. Man wird den Verdacht nicht ganz 
unterdrücken können, dass die Adresse an die Nicht- 
Fachleute, obwohl sie in der Einleitung unterstrichen 
ist, doch nur eine Deckadresse sei für die der speziellen 
Interessenten, denen eine solche fast vollständige Zu- 
sammenstelluug des Werkes zweier kunstgeschichrlich 
wichtigen Meister alsStudienmaterial natürlich nur höchst 
erwünscht sein kann. In diesem Falle darf aber gewiss 
der Zweck die Mirtel heiligen und die Hoffnung berech- 
rigt sein, dass der Leser des Buches sich nicht mit dem 
Durchblättern oder der flüchtigen Betrachtung der Ab- 
bildungen begnügen, sondern sich zum Srudium der 
Kunstwerke selber in den Originalen angeregt fühlen 
werde. Der Text des Bandes von Hermann Voss wird 
hierzu gewiss das seinige beitragen. Der Verfasser hat 
es jedenfalls sehr gut verstanden, die Lust am Studium 
der beiden anziehenden Meister, die er behandelt, auch 
in denen, die ihnen nicht ein spezielles Interesse ent- 
gegenbringen, zu erwecken und den Leser durch eine 
knappe, grosszügige Orientierung und durch eine leben- 
dige Charakterisierung mit dem Kreise, in dem sie sich 
bewegr haben, in Berührung zu bringen. 
Paul Kristeller, 
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ie Deutschen haben іп den letzten Menschen- 

6) altern manche Eigenschaften und Neigungen 
entwickelt, die sie selbst nicht zu besitzen glaubten, 
und die ihre Nachbarn ihnen nicht zutrauten. So 
sind sie auch in anderm Sinne Sammler geworden, 
als ihre Väter und Grossväter es waren. Aber die 
Empfindungen, mit denen der Sammler in Deutsch- 
land heute noch angesehen wird, und die Urteile 
über die Sammelthätigkeit, denen man noch be- 
gegnen kann, beweisen, dass es gar nicht über- 
flüssig ist, die Bedeutung und den Wert der Sam- 
melthätigkeit zu prüfen. 

x Р 

Was man von einem Stück Weltgetriebe wahr- 
zunehmen vermag, hängt vom Standpunkt ab, den 
man wählt, und von der Ausbildung der Augen, 
mit denen man sicht. 

Thätigkeit und Wirkungsgebiet des Sammlers 
lassen sich in ihrer Ausdehnung und ihren Be- 
ziehungen zu den Nachbargebieten am klarsten 
erkennen und überschauen vom Standpunkt und 


durch die Beobachtungsmittel des Volkswirts. Der 
Beobachtungsposten des Sammlers selbst bietet kei- 
nen Abstand, der des Kunsthistorikers birgt die 
Gefahr der Einseitigkeit, und Sammler wie Kunst- 
historiker könnten in den Verdacht kommen, ın 
eigener Sache zu fechten; auch der Standpunkt des 
Kunsthändlers, der durchaus in Betracht kommt, 
lässt nicht das Ganze erkennen und erweckt Vor- 
urteile gegen das Ergebnis. 

Dem ist der Volkswirt nicht ausgesetzt, denn 
die Kunst liegt ihm nicht näher als andere Lebens- 
gebiete. 

Er wird mit der Untersuchung des Gegen- 
stands der Sammelthätigkeit, des Kunstwerks, be- 
ginnen. 

Von allen anderen Erzeugnissen der Menschen- 
hand unterscheidet sich das Kunstwerk durch die 
ungeheuren Abstände seiner Bewertung. Vier 

uadratfuss bemalter Leinwand sind das eine Mal 
nicht mehr wert als die Leinwand im verdorbenen 
Zustand, ein andermal Tausende, ein drittes Mal 
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Hunderttausende oder gar Millionen. Für ein Blatt 
Papier mit den Linien der Radierung kann bei 
derselben Grösse einmal fünf Pfennige, einmal 
fünftausend und (in seltenen Fallen) fünfzigtausend 
Mark und darüber bezahlt werden. Der Volks- 
wirt weiss, dass Geld immer etwas ausdrückt. Und 
da bei bemalter Leinwand oder bedrucktem Papier 
nicht von einer Veredelung des Stoffes gesprochen 
werden kann wie bei der Verwandlung von Roh- 
eisen in Uhrfedern 
— an sich sind Far- 
ben und Leinwand 
durch den Maler zu- 
nächst verdorben —, 
so muss er nach 
einer andern Ursache 
suchen. 

Der Volkswirt 
findet die hohe Be- 
wertung im Wesen 
desKunstwerkes dar- 
in begründet, dass 
es, einem Akkumu- 
lator subtilster Art 
vergleichbar, die ge- 
waltige Lebensener- 
gie und die künstle- 
rischeSonderart eines 
ganz grossen Men- 
schen aufbewahrt. 
Was in der Seele eines 
grossen Musikers, 
Dichters oder Malers 
gejubelt oder ge- 
stöhnt, gejammert 
oder frohlockt, ge- 
bangt oder getollt 
hat, das klingt oder 
leuchtet aus ihren 
Werken durch die 
Jahrtausende. Was wäre die Matthäuspassion, was 
der Figaro, der Hamlet oder der Faust wert, wenn 
sie, wie ein Bild, nur einmal auf der Welt wären! 
Hätte die bildende Kunst ein Publikum wie die 
Musik oder die Dichtung, niemand würde sich 
wundern, dass ein Hauptwerk Raffaels oder Rem- 
brandts auf Millionen gewertet wird. 

Mit Recht wird also der Marktwert eines 
Kunstwerkes höchsten Ranges die Werte aller an- 
dern Erzeugnisse eines Volkes überragen. 

Aber die Bedeutung des Kunstwerks im Leben 
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des Volkes ist damit nicht erschöpft. Sein hich 
ster Wert liegt nicht in dem Preis, den es er- 
reicht, sondern in der Wirkung, die es ausiibt. 
Es giebt so wenig den Genius an sich wie den 
Apfel an sich. Der Genius ragt hoch über sein 
Volk hinaus, ein Wahrzeichen für die Welt. Aber 
seine Wurzeln senken sich unentwirrbar von denen 
seines Volkes in das Erdreich. Ein Lebenssaft 
nährt alle Volksgenossen. Es giebt den Maler, den 
Dichter, den Musiker 
nur in dieser volk- 
lichen Ausprägung 
als deutschen, franzö- 
sischen, italienischen 
Künstler. Was sie 
schaffen, ist von dem 
Gesamtgeist ihres 
Volkes getragen und 
wirkt formend zu- 
rück aufden Gesamt- 
geist und die Ent- 
wicklung der einzel- 
nen Scele. Jeder von 
uns weiss, was im 
Leben der Mensch- 
heit die Veröffent- 
lichung desRobinson 
oder des Gulliver, 
was unserem Volke 


das Erscheinen des 
Faust bedeutet hat 
und welche Verän- 


derungen in ihm sel- 
ber vorgegangen am 
Tag, wo er als Knabe 
Robinson und Gulli- 
ver und als Jüngling 
den Faust zu lesen be- 
gann. 

Die Grossthaten 
der bildenden Künstler üben, wo die Kultur für 
ihre Aufnahme vorhanden ist, dieselbe Umbildung 
aus wie Goethes Faust oder Mozarts Figaro. Dass 
ein Volk die Werke seiner grossen Maler und Bild- 
hauer im Besitz behält, ist deshalb eine nationale 
Daseinsfrage. 

In der Theorie kann es darüber keine Mei- 
nungsverschiedenheit geben. Aber die Praxis kennt 
auf dem Gebiete der bildenden Kunst vielerlei 
Hemmungen. 

Zunächst pflegt es seit dem Anfange des neun- 
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zehnten Jahrhunderts lange Zeit zu brauchen, 
bis über die Bedeutung eines grossen Künstlers 
Einmütigkeit herrscht. Als Liebermann Ende 
der sechziger Jahre erklärt hatte, er wolle Maler 
werden, fragten die besorgten Eltern alle be- 
rühmten Künstler Berlins um ihr Urteil, nur 
Menzel noch nicht, obwohl er über fünfzig 
war. Er galt noch nicht. Es war die Zeit, wo 
er sich, wie Fontane drastisch erzählt, von 
einem heute längst vergessenen Kunsthistoriker 
musste über den Mund fahren lassen. Und er 
hatte die Werke, auf denen sein Ruhm ruht, 
fast alle schon geschaffen. Anfang der achtziger 
Jahre, als Menzel seinem siebzigsten Lebensjahr 
nahe war, schrieb Rosenberg: es ist jetzt kein 
Verdienst mehr, Menzel anzuerkennen. Wie 
komisch für unsere Empfindung, dass es schon 
ein Verdienst sein soll, einen Genius nur anzu- 
erkennen. Man fühlt, wie eng der Kreis war, 
der damals Menzel bejahte. Ausser der Na- 
tionalgalerie und dem Museum seiner Vater- 
stadt Breslau hatte kein deutsches Museum ein 
Bild von ihm. Alles, was wir am höchsten 
schätzen, das Kinderbuch, das Gymnasetheater, 
die Familienbilder, die Atelierwand, Friedrich 
in Lissa, die Aufbahrung der Märzgefallenen, 
besass er noch, unverkauft und unbegehrt. 
Wäre um 1870 ein Museum gekommen und 
hätte ihm 100000 Mark auf den Tisch gelegt, es 
hätte das alles haben können. Und solche kritische 
Augenblicke hat es im Leben jedes grossen deutschen 
Meisters im neunzehnten Jahrhundert gegeben. 

Wir sehen daraus, wie unsicher lange Zeit 
der höchste Besitz eines Volkes sein kann. Theo- 
retisch ist es denkbar, dass, wenn ein Engländer 
oder Amerikaner bald nach 1880 ein paar hun- 
derttausend Mark in die Hand genommen, alle 
besten Menzel, Böcklin, Leibl, Thoma, Trübner, 
Liebermann, von andern nicht zu reden, sein 
Eigentum geworden wären. Wir hätten das Nach- 
sehen gehabt. Thatsächlich ist es den Franzosen 
ähnlich ergangen. Viele der bedeutendsten Werke 
der Schule von Barbizon und der Impressionisten 
sind nach Amerika, England und jetzt auch nach 
Deutschland gewandert. 

Denn kein Volk der Welt sperrt die Aus- 
fuhr der lebenden Kunst. Im Gegenteil, man be- 
trachtet die lebende Kunst als Ware wie eine an- 
dere, spricht von Kunstexport, klagt — namentlich 
in Deutschland — jämmerlich, wenn man ihn 
nicht hat und gründet Vereine für den Export 
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von Bildern und Skulpturen. Ja, wenn wir auf die- 
sem Wege den Schund loswerden könnten und 
nicht Gefahr liefen, unser Edelstes zu opfern! 
Mehr als hundert Jahre lang ist in Deutschland 
der Verbleib grosser Meisterwerke vollkommen 
unsicher geblieben und ist es vielfach noch heute. 

Diese Thatsache lässt uns die rein mechanische 
Wichtigkeit des Sammlers im Haushalt des Volkes 
erkennen. Er ist der Mörissee, der in schlechten 
Zeiten das befruchtende Element aufbewahrt, das 
grosse Reservoir für die Zukunft. Er wird sich 
aber auf die nationalen Grenzen nicht beschränken. 
Wo Neigung, Bildung und Mittel vorhanden sind, 
zieht der Sammler wie ein Magnet das Wertvollste 
der Kunst aus dem Bereich der Nachbarvölker ins 
Land. 

Als im siebzehnten und achtzehnten Jahrhun- 
dert die Gemäldesammlung zum notwendigen Aus- 
stattungsstück jedes vornehmen Haushalts gehörte, 
sind von den deutschen Fürsten, dem deutschen 
Adel und dem deutschen Patriziat unsagbare 
Schätze der italienischen, niederländischen, franzö- 
sischen und spanischen Kunst ins Land gebracht. 


Der einst sehr reiche Besitz des Adels und des 
Patriziats der Städte ist im neunzehnten Jahrhun- 
dert, wo die Bildung in Deutschland den tiefen 
Sturz that, von dem klügern Ausland um ein Lin- 
sengericht erworben. Kein Luxus oder Laster ist 
so kostspielig wie Dummheit und Kulturlosigkeit. 
Nur was die Landesfürsten erwarben, ist im Land 
geblieben. Ihrer Kultur, ihrer Sammelthätigkeit 
zur Zeit des Absolutismus dankt Deutschland den 
sichern Besitz der unerhörten Schätze Dresdens, 
Münchens, Kassels, Braunschweigs. Die deutsche 
Sammelthätigkeit des neunzehnten Jahrhunderts hat 
ausländische Kunst nicht entfernt mit solchem Ver- 
ständnis beobachtet, im Grunde überhaupt nicht. 
Denn was bedeuten die einige Dutzend guter fran- 
zösischer Bilder, die in unsere Museen und Privat- 
sammlungen gekommen sind, gegen die Möglich- 
keiten, die wir versäumt haben. Dabei waren 
unsere Mittel unendlich viel grösser als die der 
Fürsten des siebzehnten und achtzehnten Јаһг- 
hunderts. 

Was uns fehlte, war die künstlerische Bildung, 


die zur Erkenntnis, und das künstlerische Be- 


dürfnis, das zum Erwerb geführt hätte. Dass das 
Allerbeste zu seiner Zeit sehr wohlfeil hätte er- 
worben werden können, ist jetzt allgemein be- 
kannt. Man weiss heute auch, dass andere Na- 
tionen die Glückslage benutzt haben. Wieviel 
kostbares französisches Nationalgut an Bildern der 
Schule von Barbizon ist um geringes Entgelt nach 
Amerika gewandert! — Das klassische Beispiel 
der wirtschaftlichen Bedeutung intelligenter Sam- 
melthätigkeit weitester Kreise ist England, wo die 
einheimischen Kunstgüter höchster Art selten sind. 
Vom sechzehnten Jahrhundert ab haben die reisen- 
den Engländer unter Ausnutzung aller traurigen 
politischen und kulturellen Unglücksfälle vom 
europäischen Kontinent und aus der ganzen übrigen 
Welt den kostbarsten Besitz auf ihre Insel gebracht. 
Die noch immer nicht erschöpften Privatsamm- 
lungen und der Besitz der öffentlichen Museen 
legen Zeugnis ab von der Umsicht und dem Sach- 
verstand der englischen Sammler. 
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Mit der Aufbewahrungsthätigkeit des Samm- Umgang mit dem eigenen und mit fremdem Be- 
lers ist die des Sichtens untrennbar verbunden. sitz in Sammlungen und auf Auktionen steigert 
Auch für die kritische Durchprüfung alles über- sich die Fähigkeit, Werte zu erkennen beim ein- 
lieferten Kunstgutes kann die Thätigkeit der zelnen und von einem Geschlecht zum andern. 
Sammler nicht entbehrt werden. Im täglichen Eine Gemäldegalerie, die heute ein amerikanischer 
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Sammler von höchstem Ehrgeiz zusammenbringt, 
ist gewählter als die beste Sammlung vor einem 
Jahrhundert sein konnte. 

In Deutschland ist die bewahrende und sich- 
tende Arbeit des Sammlers von Kunstwerken allein 
schon deshalb wichtiger als in irgendeinem anderen 
Lande, weil die deutsche Kunst heute noch das 
dunkelste Gebiet der Kunstgeschichte bildet. 

Giebt es eigentlich Sammler deutscher Kunst? 
Sie sind sehr selten. Unsere alte Neigung, zu 
überschätzen, was von jenseit unserer Grenzen ein- 
geführt wird, hat dahin geführt, die deutsche 
Kunst als zweiter Klasse zu behandeln. Um 1890 
waren zwei Drittel aller grossen deutschen Meister 
des meunzehnten Jahrhunderts vergessen. Als ich 
zuerst auf die Notwendigkeit einer Jahrhundert- 
ausstellung der deutschen Kunst in Berlin hin- 
wies, um 1896, war es ein Schlag ins Wasser, 
weil man an massgebender Stelle an vergessene 
deutsche Kunst nicht glauben wollte. Der Mini- 
ster eines grossen deutschen Staates, mit dem ich 
längere Verhandlungen pflog, machte tausend Ein- 
wendungen, und als ich schliesslich sehr dringlich 


wurde, gab er seinen letzten Grund an: er hatte 
einen berühmten Künstler, seinen Vertrauensmann, 
gefragt, was er von dem Projekt einer Jahrhundert- 
ausstellung der deutschen Kunst hielte, und hatte 
die Antwort bekommen, es lohne der Mühe nicht. 
Man würde sich nur blamieren. Es wäre keine 
unbekannte deutsche Kunst vorhanden. 

In einer deutschen Kunststadt, die um 1830 
eine Reihe der einflussreichsten deutschen Künstler 
beherbergte, wollte bald nach 1900 der Direktor 
des Museums ein Werk von dem grössten dieser 
Meister ins Museum bringen. Es war billig und 
wunderschön. Die Kommission, aus Künstlern be- 
stehend, liess sich, weil auch ein anderes Museum 
den Besitz des Bildes anstrebte, nach längerem 
Widerstreben herbei, den Ankauf zu bewilligen, 
fügte jedoch den Beschluss hinzu, es sollte von 
diesem Meister kein Werk mehr gekauft werden. 
Das Museum besass anderthalb Bilder von ihm. 
Es hätte fünfzig haben müssen, um eine aus- 
reichende Vorstellung von ihm zu geben. Als wir 
die Jahrhundertausstellung machten, hatte ich aus 
einer andern deutschen Kunststadt die Werke eines 
grossen deutschen Meisters von 1800 begehrt. 
Unsere Freunde, die Kunsthistoriker der Stadt, 
strichen ihn von der Liste, weil sie ihn nicht gut 
genug fanden. Mit Mühe habe ich dann durch- 
gesetzt, dass doch noch Bilder von ihm hinkamen, 
und sie wurden als eine der grossen Entdeckungen 
begrüsst. 

Vor einiger Zeit kaufte ein Museum um hun- 
dert Mark ein Bild von einem vergessenen deut- 
schen Landschafter um 1820. Wäre das Bild das 
Werk eines Meisters der Schule von Barbizon ge- 
wesen, hätte es, ohne besser zu sein, flinfzigtausend 
Mark gekostet. In den neunziger Jahren konnte 
ein Hauptwerk von Caspar David Friedrich auf 
öffentlicher Auktion in Deutschland für achtund- 
dreissig Mark erworben werden von der National- 
galerie in Christiania. 

Solche Vorkommnisse, bei denen Künstler, 
Forscher und Kunstfreunde dieselbe Rolle spielen, 
mögen wohl verwunderlich erscheinen. Aber sie 
finden ihre Erklärung in dem allgemeinen Miss- 
trauen der Deutschen gegen ihre künstlerische 
Selbständigkeit, in der einseitigen Hochschätzung 
fremder Kunst — Forscher und Künstler haben 
einander darin nicht viel vorzuwerfen — und 
nicht zuletzt in dem Missstand, dass die deutsche 
Kunst der ersten zwei Drittel des neunzehnten 
Jahrhunderts bis in dessen letztes Jahrzehnt weder 
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von Galerien noch von Sammlern beachtet wurde. 
Ich wüsste von Privatsammlern um ı9co kaum 
drei zu nennen, die den Bildern der deutschen 
Künstler von ı800 bis 1850 nachgingen. Drei 
im ganzen Reich. Und einer darunter war der 
Norweger Bernt Grönvold. Für Kunstdrucke und 
Handzeichnungen liegt, das muss betont werden, 
die Sache sehr viel günstiger. 

Trotz der Anregung, die von der Jahrhundert- 
ausstellung ausgegangen ist, hat sich wenig ge- 
ändert. Die Museen haben dies Gebiet erst seit 
kurzem angeschnitten. Der Kunsthandel pflegt es 
nicht. Die Kunstgeschichte hat es vernachlässigt. 
Das ist alles Ursache und Wirkung zugleich, 
und deshalb darf es nicht wundernehmen, dass 
der Sammler sich nicht auf dies noch wenig 
erforschte Gebiet wagt. Der Volkswirtschaftler 
muss das um so mehr beklagen, als wir, je 
mehr Material wir kennen lernen, um so mehr 
Verehrung empfinden vor den Leistungen dieser 
Zeit. 

Dass uns auf diesem nun.schon geschichtlich 
gewordenen Gebiet der Sammler fehlt, spüren wir 
auf Schritt und Tritt. Von dem Lebenswerk 
grosser fruchtbarer Meister, deren Bilder nach 
Hunderten zählen dürften, kennen wir gelegent- 
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lich nur ein halbes Dutzend. Wo sind sie ge- 
blieben? Sind sie schon vernichtet? Wir hatten 
gehofft, dass infolge der Jahrhundertausstellung die 
verborgenen Schätze ans Licht kommen würden, 
doch ist wenig davon zu schen gewesen. Wo 
stecken die Caspar David Friedrich, die J. C. Dahl, 
die Kobell, die F. von Olivier, von dem ausser 
den drei Bildern in der Hamburger Kunsthalle 
und den vier oder fünf, die die übrigen Galerien 
zusammen besitzen, nichts weiter bekannt zu sein 
scheint? Die Bilder dieser und anderer deutscher 
Meister zwischen 1800 und 1840 genügen, um 
den Beweis zu liefern, dass wir in dieser Zeit un- 
abhängig neben den Franzosen und Engländern 
eine gleichwertige, hie und da sogar überlegene 
Landschafterschule besessen haben. Wie viele For- 
scher und Künstler wissen darum und glauben 
daran? Dass die sogenannten Gebildeten diesen 
nationalen Fragen fern stehen, darf da nicht wun- 
dernehmen. 

Dies gilt ftir das unbekannte neunzehnte Jahr- 
hundert. Dem achtzehnten und siebzehnten gegen- 
überschweben wirinderselben Unsicherheit. Esgiebt 
noch keine Museen und keine Kunstfreunde, die 
die deutsche Kunst dieser Jahrhunderte systematisch 
sammeln. Die Lokalmuseen fangen gerade erst 
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an. Deshalb wissen wir so furchtbar wenig da- 
von, und weil wir nichts wissen, glauben wir 
nichts. So viel ist aber sicher: an Talenten hat 
es bei uns auch in diesen dunkeln Jahrhunderten 
nicht gefehlt. Und wenn wir eine Ausstellung 
deutscher Kunst von 1600 bis 1800 machten, 
was nach den Ausstellungen englischer und fran- 
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lerei heranbilden, namentlich für die arg vernach- 
lässigte Zeit von 1600— ı800 und für die neuen 
»Primitiven“ von 1800—1840, und dass die 
öffentlichen Galerien mit ihnen Hand in Hand 
gehen, ist eine nationale Notwendigkeit. In Berlin 
lässt sich die glorreiche Zeit von Chodowiecki bis 
zum jungen Menzel noch nirgend auskömmlich 
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zösischer Meister desselben Zeitraums eine dring- 
liche Aufgabe, ja, eine Ehrenpflicht der Berliner 
Akademie wäre, so würden wir erkennen, dass 
wir uns an Umfang und Originalität ganz wohl 
neben den Engländern sehen lassen. 

Dass sich in den nächsten Jahrzehnten Privat- 
sammler für das ganze Gebiet der deutschen Ma- 


studieren, in Dresden ist noch keine Vorstellung 
zu gewinnen von der Bedeutung des Orts für die 
Jahre von 1800-- 1840, und noch schlimmer steht 
es um München. Hier ist es geradezu ein Kum- 
mer, dass die öffentlichen Sammlungen auf dem 
eigensten Gebiete gänzlich auslassen. Auch Düssel- 
dorf muss genannt werden. Was diese Stadt in 
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der That einmal bedeutet hat, 
lässt sich in ihrer öffentlichen 
Sammlung nicht ahnen und Pri- 
vatsammlungen lassen uns so gut 
in Düsseldorf wie in sämtlichen 
deutschen Kunststädten im Stich. 


A 
# = БУ 
So hoch nun auch der SC 
Volkswirtschaftler die Thätig- ““> 
keit des Sammlers auf geschicht- 
lichem Gebiet einschätzen mag, 
wichtiger wird ihm dessen Wirk- : 
samkeit innerhalb der lebenden 
Kunst erscheinen., Niemand A) 


wird die Historie entbehren 
wollen. Aber ständen wir vor 
der Wahl: Geschichte oder 
Leben, müssten wir uns für das 
Wertvollste entscheiden. Zum Glück schliesst das 
eine das andere nicht aus; im Gegenteil, das eine 
bedingt das andere. 

Wir dürfen nicht behaupten, dass unser Volk 
ein inniges Verhältnis zu seinen Künstlern hätte. 
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Wie gross würde die Zahl derer sein, die etwas 
entbehrten, wenn mit einem Schlage die Maler 
und Bildhauer ihre Arbeit einstellten! Die Mittel 
für alles Grosse sind reichlicher und stetiger vor- 
handen als jemals. Aber es sind kaum die ersten 
Anzeichen zu spüren, dass das Volk sich anschickt, 
wieder mit seinen grossen Künstlern zu leben. 
Noch immer sind Besitz und Kultur getrennte 
Güter. Der Besitz ohne Kultur jagt dem Ver- 
gänglichsten im Leben und in der Kunst nach. 


TUSCHZELCHNUNG AUS EINEM JAVANISCHEN 
TIERBUCH 1795 
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Wie sieht es in den Seelen und 
darum in den Wohnungen 
unserer Wohlhabenden aus! 

Wir besitzennunaber glück- 
licherweise über ganz Deutsch- 
land zerstreut freudige Sammler 
der lebenden Kunst, und wer 
in der Lage ist, zu beobachten, 
sieht überall neue entstehen. 

Es giebt auch schon ein- 
zelne, die nicht nur mit den 
Bildern, sondern auch mit den 
Meistern selbst Freundschaft 
geschlossen haben und ihnen 
mit Bitten, Wünschen und An- 
regungen kommen. Vom Bild- 
nis pflegt es auszugehen, und 
nach und nach kommt das 
Haus mit seinen Innenräumen, 
kommt der Garten, kommt die heimatliche Land- 
schaft hinzu. Ich kenne schon deutsche Sammler, 
die von der Hand grosser deutscher Meister ihre 
Frauen, ihre Kinder, ihre Freunde und die Dichter, 
Maler, Musiker, die sie verehren ihre häusliche 
und landschaftliche Umgebung in einer ganzen 
Reihe von Meisterwerken haben festhalten lassen. 

Dass in diesem Sinne dem Sammler als Be- 
steller eine noch nicht abzumessende Bedeutung 
zukommen kann, liegt auf der Hand, und dass 
Kunstwerke, die so entstehen, fest im Besitz 
der Familie haften, fester als Kunstwerke ohne 
Lebensbeziehungen, ist auf den ersten Blick zu ver- 
stehen. 


Schluss folgt) 


MAX SLEVOGT, SCHWARZER PANTHER, AQUARELL 
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MIT GENEHMIGUNG VON F. BRUCKMANN А.-С MÜNCHEN 


DIE ARBEITSWEISE MICHELANGELOS 
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VON 


OTTO WENZEL 
UND BILDHAUER AUG. VERMEHREN 


ie vier unvollendeten Giganten 
3 Michelangelos, die früher in der 
Grotte des Boboligartens halb 
d verborgen waren und jetzt mit 
E dem Matthäus und dem sieg- 
haften Genius in der Galerie 
eh, go =~) alter und neuer Meister in der 
SS a Vorhalle zum David zu be- 
quemer Betrachtung aufgestellt sind, gaben Vasari 
und Cellini dazu Veranlassung, auf Michelangelos 
neue Technik der Marmorplastik hinzuweisen, die 
gegen die damals tibliche Methode erheblichen 
Fortschritt bot. 

Vor ihrer Einmauerung haben sie schon ein- 
mal Kunstjiingern Gelegenheit gegeben, die un- 
gewöhnliche Arbeitsweise Michelangelos zu stu- 
dieren. Die vier Gefangenen und der sieghafte 
Genius waren ftir das Grabmal Julius 11. bestimmt, 
sind von Michelangelo in seinem Atelier in Florenz, 
das er am 14. Juli 1518 in Via Mozza erwor- 
ben, geschaffen und bei seinem Verschwinden aus 
Florenz vorgefunden worden. Sie wurden damals 
auf besonderen Wunsch des Herzogs Cosimo I. in 
der Akademie als Muster aufgestellt. Nach Brock- 
haus Deutung stellen die vier Gefangenen die in 
der Sünde Gefesselten am Lebensende dar, für 
welche die Sterbegebete Erlösung erflehen; der 
sieghafte Genius bedeutet den Sieg über den Tod. 

Über Michelangelos Schaffen, das selbst seinen 
Zeitgenossen häufig ein Rätsel war, haben schon 
viel berufene Federn geschrieben. Wir haben nicht 
den literarischen Ehrgeiz, alle Urteile hier aufzu- 
führen, wir wollen der Arbeit des Meisters tech- 
nisch nachgehen. 


2 


Was Bayersdorfer* über Michelangelo sagt, 
das scheint direkt an den Giganten beobachtet, 
nämlich, dass er offenbar keine Modelle in der 
Grösse des auszuführenden Werkes mache, sondern 
mit Hülfe einer kleinen Ton- oder Wachsskizze, 
ja manchmal ohne eine solche, direkt aus dem 
Block sein plastisches Gebilde herauszuschlagen 
suche, wobei sich manchmal der Steinumfang als 
unzulänglich erweise und dadurch die Vollendung 
der Figur in Frage gestellt werde. 

Nach Justi** ist Michelangelo von der Malerei 
und dem Relief zu seiner eigentümlichen Technik 
der Marmorplastik gekommen, denn er begann das 
Herausholen der Statue aus dem Blocke von der 
Vorderseite, unter einem Ansichtspunkte — die 
Neuerung, von der Vasari spricht, und die Cellini 
gegenüber dem anderen Verfahren, von allen Seiten 
an die Figur heranzugehen, als dasjenige hinstellt, 
bei dem man dem Verhauen sicher entgehe. 

Gottschewski*** legt Cellinis Mitteilung, wo- 
nach Michelangelo später grosse Modelle vorge- 
zogen habe, nach denen er ihn selbst in San Lo- 
renzo habe arbeiten sehen, dahin aus, als habe sich 
Michelangelo die roheste Arbeit von Steinmetzen 
abnehmen lassen. 

Dem gegenüber steht ein oft zitierter Brief 
Bandinellis vom 7. Dezember 1547, in welchem 
dieser Künstler bedauert, Michelangelo habe sich 
nie dazu entschliessen können, grosse Modelle her- 


* Adolph Bayersdorfers Leben und Schriften. Aus seinem 
Nachlass herausgegeben von Hans Mackowsky, August Pauly, 
Wilhelm Weigand (München 1902). 

** Carl Justi, Michelangelo. Beiträge zur Erklärung der 
Werke und des Menschen (Leipzig 1900). 

*** Gortschewski, Zu Michelagniolos Schaffensprozess (Mo- 
natshefte für Kunstwissenschaft, Leipzig 1908). 
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zustellen, weshalb er nie habe 
fertig werden können. Dies mag 
vielleicht nur im Sinne einer 
betriebsamen Beihiilfe gemeint 
gewesen sein, denn Michelangelo 
hat sich selbst, wie er in einem 
Bref an Fattucci vom April 1 523 
sagt, dem Kardinal Giulio de’ 
Medici angeboten, Modelle aus 
Holz genau in der Grösse, wie 
die Gräber in San Lorenzo sein 
sollen, anzufertigen und darin 
alle Figuren aus Ton und Schaf- 
wolle (wie es damals üblich 
war) in der Grösse und Voll- 
endung, wie sie beabsichtigt 
waren, herzustellen, und er er- 
klärt, dass dies ein kurzes Ver- 
fahren und eine geringe Aus- 
gabe sein würde. Damals fügte 
er hinzu: ,,Es wurde aber nichts 
daraus.“ In seinem Tagebuch 
von 1524 finden sich aber Aus- 
gaben für Holz, Wolle, Werg, 
Draht, Leim, Ton und Lohn 
für Handlanger, die ihm bei 
den Modellen für San Lorenzo 
geholfen haben. Dass diese Mo- 
delle im Sinne seines ein Jahr 
vorher gemachten Vorschlages 
zu verstehen sind, geht aus Celli- 
nis Traktat über die Skulptur 
(1568) hervor, in welchem Mi- 
chelangelos Arbeitsweise als vor- 
bildlich hingestellt wird. Er sagt, 
Michelangelo habe versucht, so- 
wohl nach kleinen wie nach 
grossen Modellen zu arbeiten, 
habe aber später dieletzteren vor- 
gezogen, wie er selbst beobach- 
tet, als er ihn in San Lorenzo habe 
arbeiten sehen. Und nicht bloss 
von Statuen, sondern auch von 
Architekturwerken 
sich Modelle von der Grösse, wie 
sie wirklich ausfallen sollten.’ 


machte er 


* Due trattati uno intorno alle otto 
principali arti dell'orificeria, l'altro in 
materia dell' Arte della Scultura , . Com- 
posti da М. Benvenuto Cellini (Fiorenza 
1568) рар. 57: ,... nel Buonarroti si 
vidde, che havendo egli esperimentato 
tuttadue i de modi, cioè di fare le 
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Man erinnere sich dabei, dass 
in San Lorenzo auch die Archi- 
tektur von Michelangelo ent- 
worfen wurde, 

Hat sich nun Michelangelo 
sklavisch an diese grossen Mo- 
delle gehalten? Handelte es sich 
bei den in den Ricordi erwähn- 
ten Arbeiten nicht vielmehr um 
lebensgrosse Modelle sowohl 
der Architektur wie einiger Fi- 
guren, um den Auftraggebern 
zu zeigen, wie das Ganze sich 
in Originalgrösse ausnehmen 
werde? Oder beziehen sich die 
Aufzeichnungen auf die Modelle, 
die er für seine Gehülfen Mon- 
torsoli undMontelupoanfertigte? 

Vasari bedient sich des Gleich- 
nisses vom Wasserkasten, um 
plausibel zu machen, dass die vier 
unvollendeten Gefangenen leh- 
ren können, wie Figuren schicht- 
weise aus dem Marmor zu holen 
sind, ohne diesen zu verhunzen: 
„Wenn man eine Wachs- oder 
andere harte Figur nähme und 
sie in ein Wasserfass legte, so 
würden, da das Wasser seiner 
Natur nach bestrebt ist, stets 
eine horizontale Fläche zu bil- 
den, bei langsamem! lerausheben 
der Figur erst die höchsten 
Stellen, dann die tieferen und all- 
mählich die ganze Figur aus dem 
Wasser kommen. InsolcherWeise 
soll man mit dem Hammer aus 
dem Marmor auch erst die höch- 
sten, dann immer tiefere Stellen 
einer Figur hervorholen.“* 
Statue secondo i modelli piccoli e grandi, 
alla fine accorto della diterenza uso il 
secondo modo il che m'occorse A me di 
vedere in Fiorenza menu” egli lavorava 
nella Sagrestia di santo Lorenzo, Ne 
solamente nelle Statue ha tenuto il dett’- 
ordine ma anchora nell'opere d’Archi- 
tettura, usando bene spesso d’essaminare 
i membri de gl'ornamenti delle sue 
fabbriche per mezzo de'modelli che egli 
haveva fatti della grandezza che pro- 
priamente havevano da essere.“ 

Vasari, Vite 22 ed, parte Ша рар, 
776: „.. » quattro prigioni bozzati, che 


possano insegnare a cauare de marmi le 
figure con va modo sicuro da non istor- 
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Cellini beschreibt dieses Arbeiten nach Mo- 
dellen folgendermassen: „Zuerst soll der Meister 
ein kleines Wachsmodell von zwei Spannen Höhe 
machen, in dem er seine Erfindung ausdrückt und 
sich über die Stellung der Figur klar wird. Dann 
mache er dieselbe Figur aus Ton so gross, wie es 
der Marmorblock nur irgend erlaubt; und da er 
doch die Marmorstatue mit grösserer Sorgfalt aus- 
führen will, so suche er das grosse Modell auch 
besser als das kleine auszuführen, und wenn ihm 
dazu die Zeit fehlt, wie es zu geschehen pflegt, so 
führe er das grosse Modell wenigstens im Rohen 
einigermassen durch, was er ja in kurzer Zeit aus- 
führen kann; auf diese Weise wird er bei der Ar- 
beit am Marmor die [mit der Anfertigung des 
grossen Modells verlorene] Zeit reichlich wieder 
einholen. . . . . Wenn der Künstler nun mit sei- 


piare i sassi: che il modo & questo: che se e'si pigliassi una 
figura di cera, o d’altra materia dura, & si mettessi ad iacere in una 
conca d'acgua, la quale acqua essendo per sua natura nella sua 
sommita piana, & pari, alzando la detta figura poco a poco del 
pari, cosi uengono a scoprirsi prima le parti piu rileuate, & a 
nascondersi i fondi, сіоё le parti piu basse della figura, tanto 
che nel fine ella cosi uiene scoperta tutta. Nel medesimo modo 
debbono cauare con lo scarpello le figure de’ marmı, prima si 
scoprendo le parti piu rileuate, & di mano in mano le piu 
basse, il quale modo si vede osseruato da Michelagnolo ne 
sopraderti prigioni, i quali Sua Eccellentia uuole che seruino 
per esemplo de suoi Accademici, . . Ar Dieses Gleichnis ist 
irreführend. Es wollte versinnbildlichen, wie die Figur all- 
mählich aus dem Marmor hervorwächst, ist aber später buch- 
stäblich genommen und damit der ursprüngliche, gut gemeinte 
Sinn ins Gegenteil verkehrt worden, wie die Anwendung 
von Wasserkästen und ähnlichen Eselsbrücken beweist, 


UND FORM DURCH SPITZEISENSCHRAFFUR ANGEDEUTET, 
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nem Modell zufrieden ist, soll er eine 
Kohle nehmen und die Hauptansicht 
seiner Statue auf den Block zeichnen, 
und das mit Fleiss, denn sonst könnte 
ihm die Meisselarbeit Enttäuschungen 
bereiten. Und die beste Art und Weise, 
die man bis heute gesehen hat, hat 
Buonarroti gefunden, der, nachdem er 
die Hauptansicht aufgezeichnet hatte, 
an dieser Seite anfing, mit Eisen zu 
arbeiten in jener Weise, die ein Künst- 
ler anwenden würde, der ein Relief 
machen will,“ Und weiterhin sagt Cel- 
lini, Michelangelo habe mit dem 
Meissel gearbeitet, als wenn er wie 
beim Zeichnen schrafhieren wolle.* 
Nach der Schilderung dieses Augen- 
zeugen, kam es damals gar nicht darauf 
an, dass das grosse Modell vollendet 
war, denn es diente nur dazu, sich über 
die Figur im allgemeinen und ihr unge- 
fähres Hineinpassen in die Masse des 
Marmorblocks klar zu werden. Die eigentliche Ver- 
geistigung des Vorwurfes begann erst mit der Arbeit 
im Stein. Das setzt Cellini voraus. Michelangelos lei- 
denschaftlicher, nie mit sich und anderen zufriedener 
Charakter würde es auch gar nicht vertragen haben, 
dass eine Figur mit einem mechanischen Mess- 
apparat nach einem vollendeten Modell von anderen 
zugehauen und dann von ihm nur überarbeitet 
wurde. Am allerwenigsten trifft eine solche Ar- 
beitsweise, die der heutigen Massenproduktion ent- 
spricht, auf die unvollendeten Arbeiten in der Vor- 
halle zum David zu. Diese machen nicht den 
Eindruck von nicht ganz fertig abpunktierten stei- 
* Cellini, a. a. O, pag. 57: y » + · » Principalmente debbe fare 
[il maestro] un model piccolo di due palmi in circa, & in guello 
ponga la sua invenzione, et deliberisi del'attitudini della figura, 
Poscıa faccia la detta figura di terra, tanto grande quanto puö 
uscire del marmo, & desiderando di condur la Statua di marmo 
con piü diligenza cerchi di finire il modello grande meglio del 
piccolo, & non potendo per mancamento di tempo, come suole 
intervenire conduca il detto model grande d'una bozza con- 
veniente, che cid brevemente gli verrä fatto, & per tal modo 
verrä ad acquistare assai tempo mentre che lavorerä la Statua 
di Marmo. Poi che VArtefice si sarà satisfatto del suo 
modello si debbe pigliare un Carbone et disegnare le veduta 
principale della sua Statua & ció far con diligenza, perciöche 
quando VArtefice non si risolvessi bene col disegno di detto 
carbone, potrebbe facilmente ritrovarsi poi ingannato da’ ferri. 
Et il miglior modo che fin à oggi si sia veduto usare è stato 
ritrovato dal Buonarroti il quale è questo, che poi si sarà diseg- 
nato la veduta principale si debbe per quella banda cominciare 
à scoprir co’ terri in quella guisa che uno Artefice farebbe 
dovendo scolpire una figura di mezzo rilievo, così a poco a 


poco nel депо modo veniva quel maraviglioso Artefice А 
scopire le figure ne’ suoi marmi, ... come se proprio s'havesse 


a disegnare .. .“ 
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nernen Figuren, sondern es sind Mar- 
morblöcke, die einem Belebungsprozess 
unterworfen wurden, der unterbrochen 
blieb. So stehen sie heute da, als schliefen 
sie nur und warteten auf die erlösende 
Hand ihres Schöpfers, die „die Ver- 
heissungen des Hammers im lebenden 
Stein zu erfüllen“ vermag. 
Bildhauerarbeit nach grossen Mo- 
dellen setzt flir die heutige Generation 
eine Art Punktierverfahren als selbstver- 
ständlich voraus. Wesen eines jeden sol- 
chen mechanischen Maassübertragungs- 
verfahrens ist, dass die am meisten aus- 
ladenden Stellen einer Figur als Haupt- 
punkte vom Modell aus in den Stein 
übertragen und danach miteinander ver- 
bunden werden, wobei der überschüssige 
Stein fortgeschlagen wird. In die ent- 
stehenden Flächen werden andere Höhe- 
punkte als Nebenpunkte eingetragen, und 
damit wird so lange fortgefahren, bis 
die Arbeit so weit gediehen ist, dass 
auch die Vertiefungen in die geschlos- 
senen Flächen hineinpunktiert werden 
können. Solche Arbeit behält bis zum 
Schluss das unerfreuliche Aussehen eines 
Schwammes, da die höchsten Stellen 
im Modell Punktierlöcher im Stein sind. 
Eine unvollendete Punktierarbeit lässt 
die fertigen Formen nicht erkennen. 
Die hier in Rede stehenden un- 
vollendeten Blöcke lassen aber überall 
— selbst an den Stellen des ersten Zu- 
standes — ganz deutlich die beabsichtigte 
Bildwirkung erkennen, und nirgends 
zeigen sie Punktierpunkte. Die höchsten 
Stellen sind vielmehr Naturoberflächen 
des Steins, was der Bildhauer „Haut“ 
(buccia) nennt (Abb. ı oben und am 
Knie). Um diese Hautstellen herum 
sind die Gliedmassen der Figur zu dem 
Zweck, die Bildwirkung immer vor 
Augen zu haben, anatomisch sorgfältig 
durchgearbeitet. Bei dem Punktieren ist 
ein einmal festgelegter Punkt unver- 
änderlich. Hier jedoch geht der Künstler 
allmählich mit der ganzen Oberfläche 
immer weiter in die Tiefe, bis er die 


MICHELANGELO, FIGUR EINES GIGANTEN. ABB. 3. gewollten, richtig wirkenden Propor- 
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247 


ABBILDUNG 7. 


TEILAUFNAHME VON ABB. 5 


DIE VERSCHIEDENEN SCHICHTEN: STEINHAUT (BUCCIA), ERSTE St 


DRITTE SCHICHT, VIERTE SCHICHT UND ZAHNEISENDEHANDLUNG, 


erste Durchbildung einzelner, um eine solche Haut 
gelagerter Körperteile, erscheint auf den ersten 
Blick unnütz, denn sie muss, so sorgfältig sie auch 
durchgeführt sein mag, immer wieder zerstört 
werden, um bei fortschreitender Arbeit stets die 
ganze Bildwirkung vor Augen zu haben. Bildlich 
gesprochen, macht der Künstler bei diesem Ver- 
fahren mehrmals eine Figur unter der anderen. 
Während der Punktierer bis zum Schluss nur 
eine mechanische, phantasielose Arbeit zu leisten 
hat, bleibt bei diesem freien Verfahren das Abbild 
seiner Phantasie dem Künstler immer lebendig vor 
Augen. Indem er von der Fläche zum Relief und 
vom Relief zur Rundplastik übergeht, hat er bei- 
nahe bei jedem Meisselhieb eine schöpferische Ar- 
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beit zu leisten, die fortwährend die ganze 
künstlerische Aufmerksamkeit sowohl in 
geistiger wie technischer Beziehung in 
Anspruch nimmt. Mit kräftigen Hieben 
treibt der Meister das Spitzeisen in den 
Stein, um zunächst Flächen zu erzielen, 
die ihm die Lage bestimmter Körper- 
teile andeuten. Diese Hiebe sind genau 
parallel geführt, von der höchsten Höhe 
in die Tiefe gehend. Man sieht diesen 
ersten Zustand ganz deutlich an den 
Blöcken und man kann auch erkennen, 
dass die Tiefen-Endpunkte zugleich die 
vorläufige Begrenzungslinie der freigeleg- 
ten Körperfläche gegen den unbearbei- 
teten Stein bilden (Abb. 2, linkes Bein, 
Teilaufnahme siehe Abb. 5). Dabei 
sind die Endpunkte so akzentuiert und 
liegen so genau in einer gewollten Linie, 
dass mancher verleitet wird, sie für 
Bohrlöcher zu halten (namentlich Abb. ı 
oben). Gewisse Lagen dieser rein, stark 
und tief geführten Parallelhiebe sind mit 
der rechten, andere mit der linken Hand 
ausgeführt; und zwar zeigt sich hinsicht- 
lich der Geschicklichkeit kein Unterschied: 
der Meister beherrschte beide Hände 
gleich gut. 

Es zeigt sich weiter an anderen Stellen 
(Abb.4 an den Beinen, Teilaufnahme, 
Abb, 6), dass diese mit dem Spitzeisen an- 
geschlagenen Flächen mit dem Zahneisen 
überarbeitet sind, um die Illusion der 
Körperoberfläche zu verstärken, jedoch 
noch nicht so weit, dass die richtige Tie- 
fenlage erreicht wird. Denn bisher hat 
der Meister nur aus der Vorderansicht gearbeitet. 
Die richtige Tiefenlage kommt erst allmählich 
durch Zuhilfenahme von Seitenansichten zustande. 
Dies ist so zu verstehen, dass der Künstler während 
seiner Arbeit den Standpunkt verändert und sich 
Rechenschaft über die Tiefen giebt. Das richtige 
Aneinandersetzen der verschiedenen Rundungen 
und Flächen geschieht im Laufe der Arbeit immer 
wieder mit dem Spitzeisen und dem Zahneisen; 
nirgends lässt sich feststellen, dass der Meister 
eine glatte Oberfläche für sein Auge während der 
Arbeit nötig gehabt hat. Die Oberfläche zu glätten, 
ist die Schlussarbeit, die er mit Feile und Bimsstein, 
aber nicht mit dem Flacheisen ausgeführt hat. Für 
Michelangelo scheint das Problem der Gestalt schon 
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mit demungeglätteten Zustand gelöst 
gewesen zu sein. Und in der That 
erfreut sich das Auge auch heute 
noch weit mehr an der vibrieren- 
den Oberfläche, die eben nur eine 
Meisterhand im Stein hervorbringen 
konnte, als an der glänzenden leb- 
losen Glätte, die der Phantasie alles 
vorwegnimmt. Während die Spitz- 
eisenhiebe in bewundernswerter 
Weise parallel ausgeführt sind, wird 
bei der letzten Bearbeitung der Ober- 
fläche — auch dieser Zustand ist an 
den Blöcken erkenntlich — mit dem 
Gradiereisen ein Netzwerk ange- 
strebt, das dem Stein eine ähnliche 
Weiche verleiht, wie die Poren der 
menschlichen Haut sie haben. Der 
Meister wird diesen Effekt nur wider- 
willig einem Auftraggeber zuliebe 
durch Glätten vernichtet haben. 
Nicht alle fünf Blöcke zeigen 
dieselbe meisterhafte Durchbildung 
der Körperoberfläche. Die Werk- 
zeuge sind augenscheinlich dieselben 
gewesen. Jedoch die Hand, die sie 
führte, zeigt nicht überall die gleiche 
Sicherheit. Besonders auffällig ist 
dies an der ersten Figur vorn rechts 
(Abb. 4). Sie ist in den Block mit 
derselben Ökonomie hineinkompo- 
niert, wie jeweils die anderen Figu- 
ren. Die erste Anlage muss ebenfalls 
vom Meister gewesen sein, denn die 
noch sichtbaren Spitzeisenflächen 
zeigen die gewohnte Meisterschaft. 
Hingegen verrät die spätere Überar- 
beitung der durchgebildeten Teile 
eine unsichere, kraftlose Hand. Die 
Oberflächenbearbeitung ruft nicht 
die Illusion lebendigen Fleisches her- 
vor, sondern wirkt eher hölzern. 
Dieses Stadium der Arbeit ist an 
einigen Stellen aber durch einige 
kräftige Hiebe, speziell in den 
Schatten, unterbrochen, die bei aller 
Kühnheit so anatomisch richtig hin- 
gesetzt sind, dass sie unmöglich von 
derselben zaghaften Hand herrühren 
können. Die lebendige, frische Wir- 
kung dieser wenigen Hiebe tritt in 
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so starken Gegensatz zu der anderen unsicheren, 
dass der Eindruck hervorgerufen wird, als handele 
es sich bei jenen um die korrigierende Meisterhand, 
die an den anderen Blöcken fast durchgehends zu 
spüren ist. Die Vermutung, dass ein späterer Künst- 
ler den Block für sich habe vollenden wollen, ist 
von der Hand zu weisen, denn die Korrekturen der 
Meisterhand sitzen über der schlechten Arbeit und 
sind keineswegs Überreste der ersten Anlage. Es 
bleibt darum nur die Annahme übrig, dass eine 
zweite Hand unter des Meisters Augen an der Figur 
gearbeitet hat und während der Arbeit von dem- 
selben unterstützt worden ist. Diese Hilfe ist aber 
keine wesentliche gewesen, und es ist verständlich, 
dass Michelangelo, anstatt solchen Schülern seine 
Arbeiten zu überlassen, lieber selbst den Meissel 


ZAHNEISEN 


führte. Vasari sagt, er sei so schwer mit sich zu- 
frieden gewesen, dass er im Mannesalter nur sehr 
wenige Figuren vollendet habe; die fertigen stamm- 
ten aus seiner Jugendzeit.... Sobald er auch nur 
den geringsten Fehler entdeckte, liess er die Arbeit 
liegen und lief, um einen andern Marmorblock in 
Angriff zu nehmen; er selbst sagte oft, das sei die 
Ursache, warum er so wenig Statuen fertig gemacht 
habe.* Varchi rtihmt in der Leichenrede auf Michel- 

Vasari, Vite 2а ed, parte Ша pag, 762: ,,... il giu- 
ditio di quello huomo fussi tanto grande che non si conten~ 
тапа mai di cosa che е facessi: & che е’ sia il uero, delle 
sue statue se ne uede poche finite nella sua uirilitä, che le 
finite affatto sono state condotte da lui nella sua giouentu ... 
conosciutoui un minimo che d'errore, la lasciaua stare, & cor- 
reua a manimertere un’ altro marmo pensando non hauere а 
uenire a quel medesimo, & egli spesso diceua essere questa la 
cagione che ері diceua d’hauer fatto si poche statue... 
Diese Stelle dürfte nach dem Gesagten, dahin zu interpretieren 
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angelo: der Meister war so genau in seinen Sachen, 
dass er sich sogar seine Meissel selbst schmiedete 
und seine Feilen selbst aufhaute*; und Cellini be- 
richtet, bei der Wahl des Marmors konnte Michel- 
angelo sich nicht genugtun, einen Steinbruch zu 
suchen, der das schönste und bestgelagerte Ma- 
terial enthielt.** Jedenfalls ist diese unvollendete 
Figur ein beredtes Zeugnis dafür, warum niemand 
esihm hat recht machen können. 


sein, dass sich Michelangelo, dem unaufhörlich neue Ideen 
zuströmten, während seines Schaffens neue Probleme auf- 
drängten, die es ihn zu lösen zwang. Er verliess deshalb eine 
im Problem für ihn bereits vollendete, als Werkstück aber 
unfertige Arbeit, um mit Fifer einer neuen sich zuzuwenden, 

* Orazione funerale di M, Benedetto Varchi. Fatta, e reci- 
tata da Lui pubblicamente nell'esseguie di Michelagnolo Buo- 
narroti in Firenze, nella Chiesa di San Lorenzo (Firenze 1564) 
pag. 15: ,, +. . ed era tanto diligente questo huomo’ e tanto 
in tutte le cose accurato, che egli fabbricava di sua mano non 
pure i trapani, le lime e le gradine, ma ancora i calcagniuoli, 
e le subbie, e tutti gl’ altri ferri, e stormenti, di che in iscol- 
pendo abbisognava.“ 

** Cellini pag. 56: y + + Ес pero debbe 1'Artefice per se- 
stesso andare alle cave ä eleggergli & procurare di havergli 


Technisch betrachtet, lassen uns die unvoll- 
endeten Blöcke, wie wir gesehen haben, alle Phasen 
der Steinbearbeitung Michelangelos erkennen, Sie 
zeigen uns aber auch, wie die von Michelangelo 
gewählte, damals neue Arbeitsweise ihn in ein 
ganz inniges Verhältnis zum Stein brachte, das 
beim Kopieren nach grossen Modellen niemals hätte 
bestehen können. Sein Schaffen war vom ersten 
kräftigen Meisselhiebe bis zur vollendeten Glät- 
tung nicht ein Kämpfen mit dem Material, sondern 
ein fortwährendes Befruchten seiner Idee durch 
das Material, so dass wir sagen können: der Stein 
erzog den Meister zu der Ruhe, Geschlossenheit 
und Grösse, die wir heute an seinen Arbeiten be- 
wundern. 
bellissimi & bene stagionati, nella qual cauzione abbondö 
grandemente il Buonarroti; percioche nelle montagne di Car- 
rara, s'elesse una cava con поп piccola diligenza, dalle quali 
poi trasse tutti quei marmi che gli servirono per gl'ornamenti 


& figure che egli fece nella sagrestia di Santo Lorenzo in Fio- 
renza, per ordine di Clemente Papa Settimo.“ 
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VON 


ERICH HANCKE 


nter den grossen Malern, die der an malerischen 
a Talenten bis dahin so karge Boden Frank- 
reichs im neunzehnten Jahrhundert in so wunder- 
barer Fülle hervorbrachte, ist Delacroix durch seine 
Persönlichkeit, seine Begabung und seine Laufbahn 
die glänzendste Erscheinung. Fünfundzwanzig Jahre 
alt erringt er mit seinem „Dante und Virgil“ einen 
ungeheuren Erfolg. Der Staat kauft das Bild an. Sein 
zweites Werk ,,Das Blutbad von Chios“ betont seine 
Stellung zur gleichzeitigen Kunst stärker und teilt 
die französische Kunstwelt in begeisterte Anhänger 
und erbitterte Gegner seiner „romantisch“ genann- 
ten Malerei. Den glänzenden Erfolg seines Debüts 
muss er nun jedes Jahr von neuem verteidigen. Fünf- 
undzwanzig Jahre hindurch refüsiert die akademische 
Jury des Salons bei jeder Ausstellung einige seiner 
Bilder und im Jahre 1859 bereitete man dem ein- 
undsechzigjährigen Meister im Salon, den er mit 
acht Bildern beschickt hatte, einen furchtbaren Miss- 
erfolg, der, wenn er auch seinem Ruhme nicht 
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schaden konnte, ihm für den Rest seines Lebens 
das Ausstellen verleidete. 

Von Jugend an zart und oft durch Fieberanfälle 
an der Arbeit gehindert vollbringt er ein Lebens- 
werk, das den Körper eines Riesen zu erfordern 
scheint. Der Katalog seiner Werke von A. Robaut 
erwähnt 853 Gemälde und die Zahl seiner Aquarelle, 
Pastelle und Zeichnungen beträgt gegen gooo. 
Neben dieser Thätigkeit fand er noch Zeit, über 
Kunst zu schreiben und zwar mit das Beste, was je 
dartiber geschrieben wurde. 

Seine grösseren Artikel über Michelangelo, 
Prudhon, Poussin u. s. w., die in verschiedenen 
Revuen erschienen, wurden nach seinem Tode ge- 
sammelt und neu herausgegeben. Aber nicht diese 
ausgeführten abgerundeten Arbeiten sind das wert- 
vollste seiner Kunstkritik, sondern die kürzeren 
Aufzeichnungen seines Tagebuches.* 

* Eugene Delacroix, Mein Tagebuch, bearbeiter von Erich 
Hancke. Berlin 1909. Bruno Cassirer Verlag. 
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Delacroix war sich selbst am besten der 
Schwierigkeit bewusst, über einen Künstler 
etwas Absolutes zu sagen und wenn er sich 


gegen seine eigene Überzeugung zur Abfassung 
längerer Aufsätze entschloss, so beging auch er den 
Fehler der Kunstschriftsteller, zugunsten einer vor- 
gefassten Idee die Wahrheit zu verletzen. Wenn 
er über einen Künstler nur einzelne Bemerkungen 
— und diese werden sich natürlich mitunter wider- 
sprechen — aufzeichnet, so legt er immer etwas 


will ich eine Äusserung über Michelangelo anführen. 
Sein Freund, der Maler Chenevard, hatte ihn mit 
seiner anmassenden Bewunderung für Michelangelo 
zum Widerspruch gereizt. Aus dieser Empfindung 
heraus schrieb er: „Ich sage, dass er nur Muskeln 
malte, Posen, in denen der allgemeinen Ansicht 
zum Trotz nicht einmal das Wissen hervorragend 
ist. Die schlechteste Antike ist unendlich besser 
verstanden, als das ganze Lebenswerk Michelangelos. 
Er kannte keine der Leidenschaften der Menschen. 


EUGENE DELACROIX, JUNGE LOWIN 


von dem innersten Wesen dieses Künstlers bloss, 
doch sobald er diese Bemerkungen in Einklang 
bringen will, sobald er ein fertiges, lückenloses Bild 
daraus machen will, begegnet es auch ihm, dass 
dieses Bild unähnlich wird und weder dem Original 
noch auch seiner eigenen Auffassung mehr ganz 
entspricht. 

Als Beispiel solcher originellen Bemerkungen, 
die ihm in Gesprächen mit anderen, bei Betrachtung 
von Kunstwerken, während der Arbeit oder auf 
Spaziergängen kamen und die er sich abends notierte, 


Wenn er einen Arm und ein Bein macht, so scheint 
er nur an diesen Arm und an dieses Bein zu denken 
und nicht im geringsten an seine Beziehung weder 
zu dem Werke als Ganzem noch sogar zu der Person, 
zu der es gehört. 

Man muss zugestehen, dass Stücke, die mit so 
ausschliesslicher Vorliebe behandelt sind, geeignet 
sind, schon an sich zu begeistern. Darin beruht sein 
grosser Wert. Er legt Grösse und Furchtbarkeit 
sogar in ein einzelnes Glied.“ So krass diese Äusse- 
rung klingen mag, so beleuchtet sie doch wie ein 
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Blitz eine Seite der Kunst Michelangelos. Ich er- 
innere mich eines Abgusses einer überlebensgrossen 
Hand von Michelangelo, die in der Gypskammer 
der Breslauer Kunstschule lag und die auf mich 
ganz den gewaltigen, dämonischen Eindruck macht, 
wie etwa die grosse Mosesfigur oder die Nacht. 
Die Vorzüge der Kritik Delacroix’ sind grosse 
Sachkenntnis und ein weiter Blick. Findet man die 
erste bei den meisten Künstlern, bei einem Manne, 
der seine Kunst in so ungewöhnlichem Masse be- 


sten Lebendigkeit. Auch ist es wunderbar, wie er 
in jedem Werke das Zufällige, das Vergängliche 
von dem Kern zu sondern weiss, wie er ebenso- 
wenig blind ist für die Schwächen seiner Lieblings- 
maler, als für die Vorzüge anderer seinem Wesen 
antipathischer Künstler. Und bei alledem kann man 
sich keine schärfer ausgesprochene künstlerische 
Eigenart denken, als die seinige. 

Sehr zahlreich und ungleich sind seine Urteile 
über Gericault. 


EUGENE DELACROIX, 


herrscht, natiirlich ganz besonders, so ist das zweite 
bei ihnen um so seltner. Man sagt ihnen nicht mit 
Unrecht nach, dass sie nur auf technisches Können, 
oft sogar auf Geschicklichkeit bei der Beurteilung 
fremder Werke achten. Aber abgesehen davon: 
wieviel Künstler giebt es, die nicht nur ihre eigene 
Art gut finden und alles, was anders ist, verdammen! 
Das Verständnis Delacroix’ für einander ganz ent- 
gegengesetzte Kunstrichtungen ist bewundernswert. 
Für ihn sind die verschiedenen Richtungen nur 
verschiedene Wege nach demselben Ziel: der höch- 


TIGER UND SCHLANGE 


Delacroix hatte ihn im Atelier von Guerin 
kennen gelernt, wo Gericault, der schon berühmt 
war, ab und zu Studien machte. Sie wurden Freunde, 
doch schloss die Verehrung, die Delacroix für den 
älteren Kollegen hatte, die Vertraulichkeit aus. Er 
bewunderte in Gericaults Werken das Erhabene, 
Furchtbare, Michelangeleske, das ihm das Höchste 
in der Kunst gewesen wäre, wenn er nicht der 
Einfachheit, dem vollendeten Ebenmass den Vorzug 
gegeben hätte. 

In der Musik fand er sie bei Mozart, in der 
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bildenden Kunst wollte er sie nur der Antike und 
einzelnen Werken der altholländischen Kunst, wie 
den Landschaften Ruisdaels, zugestehen. Je mehr 
im Laufe seines Lebens sein Geist sich dieser Ein- 
fachheit zuwandte, desto mehr fand er in Gericault 
einen Mangel an Zusammenhang und Einheit, der 
ihm seine Vorzüge zu verleiden drohte, aber der 
Eindruck, den das „Floss der Medusa“, das er in 
Gericaults Atelier entstehen sah, auf ihn gemacht 
hatte, blieb ihm immer lebendig. Wie gross der 
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Einfluss Gericaults auf seine eigene Kunst war, 
wusste er vielleicht selbst nicht. Wie stark tritt er 
zum Beispiel in dem Barrikadenbilde hervor. Dieses 
Bild, das einzige, in dem er das moderne Kostüm 
darstellt, ist übrigens nicht durch unmittelbare An- 
regung entstanden. Delacroix hat allerdings zwei 
Revolutionen erlebt und es konnte ihm an eigenen 
Beobachtungen nicht fehlen; den Stoff zu seinem 
Bilde aber entnahm er einem Gedicht von Aug. 
Barbier, in dem alle Figuren des Gemäldes vor- 
kommen. 


Corot erwähnt er mit uneingeschränkter Be- 
wunderung, anders ist es mit Millet; über diesen 
schreibt er: „Vormittags war Millet bei mir... 
Er spricht von Michelangelo und der Bibel, die, 
wie er sagt, das einzige Buch ist, das er liest. Das 
erklärt die etwas anspruchsvolle Haltung seiner 
Bauern. Übrigens ist er selbst Bauer und rühmt 
sich dessen. Er gehört so recht zu der Plejade oder 
zu der Rotte der bärtigen Künstler, die die Revo- 
lution von 1848 machten oder ihr zujauchzten, 


sichtlich im Glauben, es würde nun wie eine Gleich- 
heit der Güter auch eine Gleichheit des Talents 
geben. Millet scheint mir allerdings als Mensch 
über diesem Niveau zu stehen und in der kleinen 
Anzahl von ziemlich gleichartigen Werken, die ich 
von ihm sehen konnte, findet sich ein tiefes aber 
anspruchsvolles Empfinden, das mit einer trocknen 
oder wirren Malerei ringt.“ Die Revolution von 
1848 hatte auch auf die Kunstzustände grossen 
Einfluss, sie brach die Macht der akademischen Jury 
auf mehrere Jahre hinaus, so dass viele bis dahin 
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systematisch unterdrückte Künstler, wie Rous- 
scau, „le grand refusé“, und Courbet empor- 
kamen. 

RousseausMalerei, ebenso wie die von Diaz 
und Dupre, war Delacroix sehr sympathisch, 
nicht ganz so Decamps, den er namentlich in 
späteren Jahren oft schr scharf verurteilte. 

Die energischsten Äusserungen, die Dela- 
croix über gleichzeitige Künstler macht, be- 
treffen Ingres und Courbet. Ingres war be- 
kanntlich das Haupt der klassischen Partei in 
der französischen Malerei, die Delacroix auf 
die erbittertste Weise auch persönlich be- 
kämpfte. Sicher hat diese Fehde dazu bei- 
getragen, diesen gegen die Werke seines Fein- 
des einzunehmen, aber trotzdem ist es klar, 
dass er in Ingres nur einen unbedeutenden 
Künstler sah. Courbet dagegen hielt er, das 
geht aus seinen Worten trotz allem Tadel 
unzweifelhaft hervor, für ein ganz ausser- 
ordentliches Talent. Der Name Courbet er- 
scheint im Tagebuch zuerst im Jahre 1853. 
Courbet hatte drei Bilder, die Badenden, die 
Ringer und die Spinnerin, eingesandt. Über 
diese Bilder, von denen namentlich das erste 
sehr bedeutendes Aufsehen machte, schreibt 
Delacroix: „Ich habe heute Courbets Bilder 
gesehen. Ich war erstaunt über die Kraft und 
Wirkung seines Hauptbildes (die Badenden). 
Aber was für ein Bild! Was für ein Gegen- 
stand! Das die Formen so gewöhnlich sind, 
würde nichtsschaden. Das Niederträchtige ist 
der gewöhnliche und thörichte Gedanke; und 
wenn dieser Gedanke, wie er nun einmal ist, 
wenigstens verständlich wäre, Was sollen diese 
beiden Figuren? Eine dicke Bürgersfrau, von hinten 
geschen und ganz nackt bis auf einen nachlässig 
gemalten Fetzen, der den unteren Teil des Gesässes 
bedeckt, steigt aus einer kleinen Wasserfläche die 
nicht einmal tief genug für ein Fussbad wäre. Sie 
macht eine Bewegung, die nichts ausdrückt und 
eine andere Frau, von der man annimmt, dass sie 
ihre Dienerin ist, sitzt auf der Erde, damit beschäf- 
tigt, sich Schuhe und Strümpfe auszuzichen. Es 
existiert zwischen diesen beiden Figuren ein Ge- 
dankenaustausch, den man nicht verstehen kann. 
Die Landschaft ist von ausserordentlicher Kraft, 
aber nichts andres als eine Studie, die man da bei 
seinem Bilde sieht, ins Grosse übertragen. Die 
Figuren sind dann später hineingemalt und ohne 
jedes Band mit ihrer Umgebung. Das schliesst sich 
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an die Frage des Zusammenhangs zwischen Haupt- 
objekt und Nebensachen an, der bei den meisten 
grossen Malern fehlt. Das ist übrigens nicht Cour- 
bets grösster Fehler. Es ist da auch eine schlafende 
Spinnerin, die dieselben Eigenschaften, dieselbe 
Kraft, dieselbe genaue Wiedergabe aufweist... 
Das Rad, der Rocken wundervoll; das Kleid, der 
Sessel schwerfällig und ohne Anmut. Die beiden 
Ringer zeigen Mangel an Handlung und bestätigen 
die Ohnmacht der Erfindung. Der Hintergrund 
tötet die Figuren, man müsste ringsherum drei Fuss 
abschneiden. 

Rossini! Mozart! Ihr begnadeten Genies aller 
Künste, die ihr aus den Dingen nur das nehmt, 
was man dem Geiste zeigen soll! Was würdet ihr 
vor diesen Bildern sagen! Semiramis! . . . Einzug 
der Priester bei der Krönung des Ninias! 
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Wer Delacroix’ Art kennt, weiss, dass einen 
solchen Sturm der Leidenschaft nur eine sehr be- 
deutende Erscheinung in ihm erregen konnte, denn 
gegen das Unbedeutende äusserte er sich immer 
mit kühler Ruhe. Ob die Kritik auch vernichtend 
erscheint, so spricht doch auch eine grosse Aner- 
kennung daraus und darum kann die zweite ganz 
anders lautende Notiz aus dem Jahre 18 5 5 auch nicht 
überraschen. Die 
Jury dieses Jahres 
der Weltausstel- 
lungwollteCour- 
bet seine Haupt- 
werke „Das Be- 

gräbnis“ und 
„Das Atelier“ re- 
füsieren. Darauf- 
hin zog er alle 
seine Bilder zu- 


rück und ent- 

schloss sich, aus ER. 
allen Werken, die Же) АП 
er zusammen- nb PS 


Ki 


bringen konnte, 
eine private Kol- 
lektivausstellung 
zu machen. In 
allernächster 
Nähe des Indu- 
striepalastes, ich 
glaube aufihrem 
Terrain selbst, 
baute er eine 
Halle und stellte 
dort vierzig Bil- 
der und etliche 
Zeichnungenaus. 
Die Hoffnungen 
auf pekuniären 
Gewinn, die er 
an diese Ausstel- 
lung, deren En- 
tree auf 1 Frank festgesetzt war, knüpfte, erfüllten 
sich nicht, aber der künstlerische Erfolg war sehr 
bedeutend. 

Delacroix schrieb darüber in sein Tagebuch: 
„Beim Hinausgehen besuchte ich die Ausstellung 
Courbets, die er auf zehn Sous ermässigt hat. Ich 
war dort fast eine Stunde lang ganz allein und ent- 
deckte ein Meisterwerk in seinem reftisierten Bilde 
(das Atelier). Ich konnte mich von diesem Anblick 
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nicht losreissen. Es zeigt einen Riesenfortschritt 
und doch lernte ich dadurch sein „Begräbnis“ be- 
wundern. In diesem hier kleben die Figuren alle 
aufeinander, die Komposition ist nicht recht ver- 
standen, aber es ist Luft darin und bemerkenswert 
gemalte Partien; die Hüften der Schenkel des Akt- 
modells und ihre Brust, die Frau mit dem Shawl 
im Vordergrunde. Der einzige Fehler ist, dass das 
Bild, an dem er 
malt, Amphibo- 
logie macht; es 
sieht aus, alswäre 
mitten im Bilde 
ein wirklicher 
Himmel. Man 
hat da eins der 
merkwiirdigsten 
Werke unserer 
Zeitreflisiert.Das 
ist aber ein Kerl, 
der sich durch 
solche Kleinig- 
keiten nicht ent- 
mutigen lässt. - 
So vortreff- 
liche Dinge auch 
Delacroix über 
moderne Künst- 
ler geschrieben, 
nochbesserkennt 
er die alte Kunst, 
für die er, der 
modernste seiner 
Zeit, auf den die 
Neo- Impressio - 
nisten ihre Me- 
thode zurück- 
führen wollen, 
eine bis zur 
Schwärmerei ge- 
hende Verehrung 
hatte. Sein Gott 
war Rubens, er nennt ihn den Homer der Malerei, 
und als er eine Reise nach Belgien und Holland 
machte, ging er thatsächlich nur hin, um die Werke 
von Rubens in dessen Heimat zu sehen. Über seine 
Art zu arbeiten, über seine Technik giebt er die 
tiberraschendsten Aufschlüsse, er studiert ihn unauf- 
hörlich. In Antwerpen macht er in seinem Tage- 
buch eine ganz detaillierte Beschreibung des „Lanzen- 
stichs“, wo jede Einzelheit nach Ton und Farbe so 
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genau geschildert ist, dass man eine Zeichnung da- 
nach kolorieren könnte. 

Wir Deutschen mögen Rubens im Grunde nicht. 
Wir schneiden aus dem Werk des Riesen ein kleines 
Stiick heraus — die Porträts, Akte, ein paar Genre- 
bilder — und reden uns ein, das wäre Rubens. 
Sehr vieles an ihm, das Allegorische und das Katho- 
lische zum Beispiel, flösst uns sogar ein gewisses 
Grauen ein. Da muss man die Franzosen sehen, 
wie die den ganzen Menschen mit einer verstehenden 
Bewunderung umfassen. Sieht man das Entzücken 
eines Delacroix über eine Rubenssche Skizze, so 
kommt es einem fast vor, als verständigten sich die 
beiden in einer uns fremden Sprache. Aber von 
Delacroix, dem uns näher Stehenden, können wir 
doch diese Sprache zu erlernen suchen. 

Merkwürdig ist es, dass in dem Tage- 
buch eines Mannes, der Holland gesehen 
und seine Kunst so liebte, dass er Rem- 
brandt für einen grössern Maler als Raffael 
hielt, der Name Frans Hals nicht ein ein- 
ziges Mal erwähnt wird. 

Als Abschluss dieser Zeilen will ich 
einige Erinnerungen an Delacroix mittei- 
len, die einer seiner Schüler, der Maler 
Lassalle-Bords aufgezeichnet und die der 
Kritiker Burty in das Vorwort seiner De- 
lacroixbriefe aufgenommen hat 

Er erzählt, wie peinlich sauber Dela- 
croix war, sowohl ftir seine Person als in 
seiner Malerei, mit welcher Sorgfalt seine 
Palette behandelt werden musste, deren 
Reinigung seiner Wirtschafterin anver- 
traut war. 

Delacroix konnte nicht lange hinter- 


einander arbeiten und seine Kränklichkeit hatte 
ihn zu einer Malweise gezwungen, die ihm er- 
laubte, seine Arbeit jederzeit zu unterbrechen und 
wieder aufzunehmen. Wenn ein Bild untermalt 
war und die richtige Wirkung hatte, so vollen- 
dete er es mit Hilfe von Überreissen und Lasie- 
ren. Er machte oft Pausen und liess seine Nerven 
ausruhen, indem er zur Gitarre irgendeine 
Melodie summte, griff dann fast sogleich wieder 
zur Palette und arbeitete noch einige Augenblicke 
mit fieberhafter Energie. Wenn er nicht leidend 
war und gut inspiriert, dann hatte es einen un- 
endlichen Reiz, ihn malen zu sehen. 

In gewissen Momenten hatte er eine ausser- 
ordentliche Energie. 

Eines Tags besuchte ihn der Herzog von 
Orleans und lud ihn zu einem Maskenball ein, 
den er in den Tuilerien gab. Es war in dem 
Winter, der dem Tode des Prinzen voraufging. 
Das Unglück wollte es, dass Delacroix an dem 
betreffenden Tage das stärkste Fieber hatte. 
Lassalle besuchte ihn gegen Abend. Er lag zu 
Bett und sagte, wie untröstlich er über diese 
Widerwärtigkeit wäre, die ihm nicht erlaubte, einer 
so schmeichelhaften Einladung Folge zu leisten. Auf 
einmal galvanisierte er sich, sprang aus seinem Bett, 
klingelte nach seiner treuen Wirtschafterin Jenny 
und hiess sie aus einem Koffer ein Kostüm holen, 
das er von seiner Reise in Marokko mitgebracht 
hatte, „Mein lieber Lassalle“ sagte er, „Sie müssen 
heut mein Kammerdiener sein.“ 
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Lassalle und die Wirtschafterin hüllten ihn in 
das Kostüm und während sie einen Wagen holen ging, 
steckte der Maler ihm die zu dem Kostüm gehörigen 
Waffen in den Gürtel. Aber ihr Gewicht war ihm 
zu schwer und er fiel in Ohnmacht. Als Jenny zu- 
rückkam, war er leichenblass, wollte aber nichts da- 
von wissen zu Hause zu bleiben. „Hier heisst es 
siegen oder sterben, brechen wir auf.“ Vor dem 
Spiegel blieb er einen Moment stehen, warf einen 
Blick hinein und verlangte Schminke. Der Maler 
schminkte ihm die Augen und nun sah er wirk- 
lich aus, wie ein orientalischer Fürst. Lassalle 
half ihm die Treppe hinuntersteigen und da er 
fühlte, wie er auf jeder Stufe zusammenknickte, 
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nahm er ihn in seine Arme und trug ihn in den 
Wagen. Jenny begleitete ihn mit Riechsalzen. Er 
wollte sich nur einen Augenblick in den Tuilerien 
zeigen. Am Fusse der grossen Treppe hatte er das 
Glück seinen Freund Dumas zu treffen, der ihm 
hinaufsteigen half. Beide erschienen zusammen vor 
dem Prinzen, der besonders liebenswiirdig zu ihm 
war und ihm ein Kompliment über sein Kostüm 
machte. Er eilte nun in seinen Wagen zurück, wo 
ihn seine W irtschafterin erwartete. Diesen Ausflug 
musste er mit einem längeren Krankenlager bezahlen. 

In dieser Willenskraft, die über seinen tyranni- 
schen Körper triumphierte, liegt des Geheimnis von 
Delacroix’ grosser Produktivität. 


ZEICHNUNG. 


ZWEI RÜBEZAHL-ILLUSTATOREN 
LUDWIG RICHTER UND MAX SLEVOGT 
von 


HERMANN UBELL 


LUDWIG RICHTER, ILLUSTRATION ZUM „RÜBEZAHL“* 


Unter den vielen populären gutgemeinten ersten Strophe einer allgemeinen Über- 
Schöpfungen der Kunst Ludwig zeugung Ausdruck: 


Richters ist sein Rübezahl eine der „Wer uns den Rübezahl erschuf, 
allerpopulärsten geworden. Ein Wie unser Ludwig Richter, ғ 
Gratulationsgedicht aus Schlesien, Der ist ein Maler von Beruf 
das dem achtzigjährigen Meister Und von Beruf ein Dichter.“ 
- ins Haus flog, giebt mit seiner Richters Rübezahl-Illustrationen erschienen be- 


Anm. der Red. Wir verweisen auch Kanntlich zum erstenmal in der Prachtausgabe des 
auf die Rübezahlabbildungen Max Slevogts Musäus, die der um die Wiederbelebung des deut- 


im VIL Jahrg. S. 33, 34 U. 35 von „Kunst 2 2 A e 
San sail N PAE ТЕ: ШИ М. schen Holzschnitts und um die Pflege des künstlerisch 
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illustrierten Buchs hochverdiente Leipziger Verleger 
Georg Wigand im Jahre 1842 erscheinen liess. 
Ausser Richter hatte Wigand noch drei glänzende 
Illustratoren (den Hannoveraner Osterwald und die 
Düsseldorfer Jordan und Schrödter) für das Buch 
engagiert. Richter erzählt in seiner Selbstbiographie, 
wie er nur mit Bangen in die Konkurrenz mit 
seinen bertihmten Mitarbeitern eintrat; fiir unser 
Empfinden hat er sie freilich alle aus dem Felde 
geschlagen. Hauptsächlich seinem Anteil an dem 
Buche ist es zuzuschreiben, wenn dieses heute neben 


Kugler-Menzels „Friedrich dem Grossen“ für das 
schönste deutsche des neunzehnten Jahrhunderts 
gilt und in guten Exemplaren der ersten Auflage 
mit 200— 300 M. bezahlt wird. 

Die meisten von uns sind erst auf dem Umweg 
über Ludwig Richter dahinter gekommen, was 
für ein unvergleichlicher Erzählermund sich in dem 
Weimarischen Pagenhofmeister und Gymnasialpro- 
fessor Johann Karl August Musäus aufgethan, und 
seine blühenden Erfindungen haben sich mit den 
von Nicholls, Benworth und Allanson in Holz ge- 
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schnittenen Bildern für unsere Vorstellung zu einer 
untrennbaren Einheit verschmolzen. 

Diese Einheit zu sprengen, war kein leichtes 
Wagnis, das Max Slevogt mit seinem illustrierten 
Rübezahl (Berlin, bei Bruno Cassirer, 1909) unter- 
nommen hat. Es ist verlockend, die beiden Bücher 
nebeneinanderzulegen und vergleichend sich klar- 
zumachen, was der Impressionismus für die Buch- 
illustration leisten kann, wo hier seine Tugenden 
und wo seine Grenzen liegen. 

Richters Buchillustration ist — 
Malerei seiner Zeit auch — ihrem ganzen Wesen 
nach episch. (Ist doch die deutsche Illustration 


wie ja die 


ATION ZUM „RÜBEZAHL“ 


der ersten Hälfte des neunzehnten Jahrhunderts fast 
ganz und direkt aus der Düsseldorfer Genre- und 
Historienmalerei hervorgegangen.) Sie kann sich 
im Erzählen nicht genug thun und geht im Aus- 
malen der Situation oft weit tiber die literarische 
Vorlage hinaus. Wenn Richter z. B. (in der zweiten 
Rübezahl-Legende) das Verhör des Schneidergesellen 
Benedix schildert, der beschuldigt ist, den jüdischen 
Kaufmann beraubt zu haben, so erzählt er ausser 
den drei Hauptbeteiligten noch alle möglichen 
Nebenfiguren: den Beisitzer, der gelassen auf die 
Schnupftabakdose klopft, den schadenfroh aufs 
Protokoll niederduckenden Schreiber, den mit einem 
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unübertrefflichen Ausdruck von „Wurstigkeit“ 
dreinschauenden Gerichtsdiener usw. Dazu kommt 
noch detaillierte, unendlich anheimelnde 
Schilderung der Umwelt, des Ambiente, sei es der 
altväterischen Gerichtsstube wie hier, oder eines 
traulichen Waldinterieurs mit besonnten Fernen im 
Hintergrund, wie auf dem nächsten Blatt (Musäus, 
S. 184 und 186). Ich könnte die Beispiele be- 
liebig häufen, verweise aber nur noch auf den 
„Jahrmarkt zu Liegnitz“ (fünfte Legende, S. 244). 
Was fabuliert der Illustrator da alles zusammen, 
wovon sein Autor nichts weiss! Wunderdoktoren 
in Perücken und Schnallen- 
schuhen, die ihre Phiolen an- e e 
preisen, Clowns, die sie unter- E e 
thänig bewundern, kostümierte 
Affen, Nürnberger Spielwaren- 
buden, gaffende Zuschauer und 
im Hintergrund die hochgiebe- 
lige Stadt. (Von dem far- 
bigen und formenreichen alten 
Deutschland, das uns Musäus 
so wundervoll ausbreitet, 
hatte eben Ludwig Richter, 
das Kind, noch ein gutes Stück 
miterlebt.) 

Dem gegenüber giebt Max 
Slevogt immer nur die drama- 


eine 
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tische Essenz der Szene, das Wesentliche der Hand- 
lung. Dieses drängt er auf möglichst wenig Figu- 
ranten zusammen, das Ambiente vernachlässigt er 
durchaus. Was er bringt, sind zeichnerische Steno- 
gramme, anscheinend flüchtige Randglossen, mit 
denen er die Lektüre der Märchen begleitet. 

Eine Situation aufihren knappsten Inhalt zurück- 
zuführen und diesen Inhalt mit schlagender Kürze 
zeichnerisch auszudrücken, darnach geht sein Streben 
und darin beruht seine Stärke. So haben seine 
Illustrationen etwas Epigrammatisches, gegenüber 
dem Epischen von Richters Kunst, 

Und wenn sich Richters 
epische Ausführlichkeit nicht 
bloss auf die Erfindung be- 
DN schränkt, sondern 
zeichnerische Durchführung be- 
stimmt, so dass er zum Beispiel 
über Kostüm, Gesichtsausdruck 
usw. seiner Figuren getreulich 
referiert, so konzentriert Slevogt 
seine Zeichnung auch hier auf 
das Wesentliche: die Bewegung 
als Trägerin der Handlung. 

Von genial geschauten 
Gesten, die etwas unverlierbar 
Einprägsames haben, ist sein 
Buch ganz voll. Hier stehen 


auch die 
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in dichter Reihe zeichnerische Bewegungsepi- 
gramme, neben denen nur das Allerbeste, was der 
junge Menzel in dieser Art gemacht hat, genannt 
werden darf. Ich nenne wieder nur einiges: der 
verwandelte Rübezahl, unterwürfigen Schritts der 
Königstochter huldigend (S. 9); die Elster und 
Prinz Ratibor (S. 18); der gedrosselte, in die Knie 
fallende Jude (S. 27); der am Galgen zappelnde 


7 t 


und Gewaltthat zu bezeichnen, und mit welcher 
sanften Lüsternheit umkost er wieder den gebogenen 
Nacken des hübschen Kammerkätzchens, das ihren 
nackten Fuss wehleidig zum Aderlass hinhält (5.83). 
Das ist alles so unübertrefflich, mit einer solchen 
signorilen Leichtigkeit und Sicherheit hingesetzt, 
dass einem unwillkürlich ganz grosse Reminiszenzen 
aufsteigen: Rembrandts Zeichnung vom blinden 
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arme Sünder (S. 41) und so fort in infinitum. 
Jede Auszeichnung ist eigentlich eine Ungerechtig- 
keit gegen das Verschwiegene. Alles drückt der 
Künstler durch die Bewegung aus, und diese Gesten 
sind oft so ausdrucksvoll, dass wir — wie bei 
griechischen Vasenbildern der besten Zeit — den 
Ausdruck von der Geste ablesen und ins Gesicht 
der Figur projizieren. 

Welche furia und rabbia hat dieser Strich, 
wo es gilt, blitzschnelle Bewegung, Schreck, Zorn 


Tobias etwa, der am Stab durchs leere Zimmer 
tappt... 

Ist Slevogt geistreicher, glänzender, überraschen- 
der, so ist Richter liebevoller, wärmer, gewinnender. 
Wieverschiedenist, zum Beispiel, ihre Darstellung der 
Frauen: gleichgültig oder ruppig bei Slevogt, ganz 
verliebt in ihre Holdseligkeit bei Richter. (Musuäs, 
S. туо, S. 186 usw.) Wenn Richter von Veits Buben 
erzählt, der dem zerrissenen Schuldschein Rübezahls 
nachläuft, so zeigt er uns das hübsche Kind in 
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seinem Sonntagstaat, während sich Slevogt auf den 
prachtvoll niedergeschriebenen Bewegungseindruck 
beschränkt. (Vergl. Musäus, S. 211 mit Slevogt, 
S. 56.) Auch die innigere und umständlichere Ver- 


tiefung in die Situation, der zierliche Reichtum alle- 
gorischer Anspielungen, die manchmal wie ein zartes 
Glockengeläut die Schilderung begleiten und um- 
schweben, stammtausdergrösserenLiebebeiRichter. 
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HUNOLD, BÜSTE DES ARCHITEKTEN Y, W. VON IDMANNSDORFF 


EINE BÜSTE HUNOLDS 


VON 


E.P.RIESENFELD 


n der zweiten Hälfte desachtzehnten Jahrhunderts 

lg trat — zuerst auf dem Gebiete der Innenarchitek- 

tur eine durchgreifende Anderung derarchitek- 
tonischen Formensprache auf: der Ubergang vom Rokoko 
zum Klassizismus. Ausländische Einflüsse und archäologi- 
sche Entdeckungen, begünstigt von gleichzeitigen literari- 
schen Strömungen, riefen diesen Umschwung hervor. 
Einer der ersten, der diese neuen Ideen in die That 
umsetzte, war der Dessauer Architekt F. W. von Erd- 
mannsdorff (1736—1800). Für ihn wurde die „Rück- 
kehr zur Antike“ nicht eine leere Formel, sondern 
eine Anregung zu künstlerischem Schaffen. Von Hause 
aus Dilettant und auch später als ausführender Künstler 
ohne starke persönliche Individualität sammelte er nur 
fremde Eindrücke und Motive auf seinen grossen 
Reisen in England und Italien, um sie dann, nach 
Deutschland zurückgekehrt, unbekümmert um die 
übliche Tagesmode in selbständigem Schaffen zu ver- 
werten. Sein Einfluss ist später nicht immer erkannt 
worden. Ohne ihn wäre ein Friedrich Gilly unmöglich. 


Erdmannsdorff-Gilly-Schinkel ist die gerade Linie der 
Entwicklung.* 

Durch eigne Arbeiten und durch persönliche An- 
regung vermochte Erdmannsdorff eine grosse Zahl von 
Künstlern ganz für seine neuen Ideale zu begeistern. 
Maler und Bildhauer, die er zur Ausschmückung seiner 
Räume brauchte, musste er erst förmlich umbilden, 
dass sie Verständnis bekämen für die antike Kunst, 
wie er sie sah und wie sie ihn Winckelmann in Rom 
persönlich gelehrt hatte. Künstler, wie der später in 
Berlin thätige Hofmaler Fischer, die Bildhauer Pfeifer, 
Ehrlich, Döll, Hunold und viele andere stehen ganz 
unter seinem Einfluss. 

Hunold (gestorben 1840), der Dessauer Hofbild- 
hauer wurde, war von Erdmannsdorff aus Gotha herbei- 
gerufen worden und wohl zunächst mit dekorativen 
Arbeiten für den Pavillon des „Steins“ im Wörlitzer 
Park beschäftigt. Der reiche dekorative Fries und die 

* Eine Biographie Erdmannsdorffs vom Verfasser erscheint 
in diesem Jahre. 
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kleinen Gipsmedaillons an den Wänden des rechten 
Zimmers (Abbildung unten) führte er hier aus. Von 
seinen spätern Arbeiten sind nurPorträts bekannt, so zehn 
halberhabene Brustbilder Anhalt-Dessauischer Regenten 
aus weissem Marmor im „Monument“ zu Wórlitz, eine 
Büste der Prinzessin Christiane Amalie, Gemahlin des 
Erbprinzen Friedrich (Sohn des Herzogs Leopold Fried- 
rich Franz) und endlich sein bestes bisher bekanntes 
Werk: die Büste Erdmannsdorffs. 

In dem Schlösschen Luisium bei Dessau stehr dieser 
feine Kopf mit den schmalen Lippen, Staatsmann und 
Künstler zugleich, „das Orakel des guten Geschmacks“, 
wie er von seinen Zeitgenossen genannt wurde. Das 


PAVILON IM SCHLOSSE ZU WÖRLITZ 
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Material der 0,51 m hohen Biiste ist weisser Gips 
(Abbildung Seite 269) 

Sicher ist in diesem Kopf die Persönlichkeit Erd- 
mannsdorffs feiner erfasst als in dem etwa gleichzeitig 
entstandenen Gemälde des Joh. Fr. Aug. Tischbein, 
das dieser für den Gleimschen Freundschaftstempel in 
Halberstadt malte. 

Genau die gleiche Büste wie im Schloss Luisium 
sahen wir bei der Ausstellung der Neuerwerbungen 
Also nicht 
Schadow, wie daselbst irrtümlich angegeben, sondern 
eben Hunold ist der Bildhauer dieses Kopfes. 

Joh. Ad. Breysig, Professor Kunstschule 
in Magdeburg, seinen 
„Skizzen bildenden Künste 
betreffend (Heft I. Magde- 
burg, 1799) mit, dass 1798 in der 
Ausstellung des Magdeburger Kunst- 
vereins die Gipsbüste Erdmanns- 
dorffs von Hunold ausgestellt war. 
Am ı. April 1795 war das von Erd- 
mannsdorff entworfene Magdeburger 
Theater — an dem noch 1834—1836 
Richard Wagner als Kapellmeister 
thätig war — eröffnet worden, und 


der Nationalgalerie im letzten Herbst. 


der 
teilt in 


die 


darum wird wohl auch damals gerade 
in Magdeburg das persönliche Inter- 
esse für den Baukünstler lebendig 
gewesen sein. Möglicherweise ist 
dies derselbe Abguss, jetzt 
für die Nationalgalerie erworben 
wurde, 


der 


Im Jahre 1800 war Erdmanns- 
dorff gestorben, und die Akademie 
der bildenden Künste zu Berlin 
stellte daher seine Büste noch in der 
Herbstausstellung des gleichen Jahres 
aus, wie aus dem Ausstellungskatalog 
(Nr. 192)hervorgeht: „Hunold, fürst- 
lich Dessauischer Hofbildhauer: Büste 
des Freiherrn von Erdmannsdorff. 
Gips.“ Wahrscheinlich ist schon 
damals dieser dritte Gipsabguss der 
gleichen Büste von der Akademie 
erworben worden, heut steht er auf 
einem Bücherschrank im ersten Saale 
der Bibliothek der Akademie in der 
Hardenbergstrasse. Freilich war es 
bisher unbekannt, dass dieser Kopf 
ein Werk Hunolds ist und ein Porträt 
des F. W. von Erdmannsdorff — des 
Ehrenmitglieds der Akademie. 


EINE LANDSCHAFT von 
KARL STAUFFER-BERN 


Aus den ersten Studienjahren Stauffers in Mün- 
chen besitzen wir ein gutes Zeichen seiner Arbeit im 
Freien, das es uns bedauern lässt, dass er, ausser einigen 
wohlberechner angelegten Skizzen, keine Landschaft 
mehr gemalt hat: die „Waldlichtung bei Gross- 
hesselohe“. 

Es ist eine Jugendarbeit mit ihren Vorziigen und 
Schwachen. Stauffer har lange daran gemalt, denn er 
sass gerne draussen und dachte dann nach, wen er 
wohl unter den Meistern der Akademie in München 


als Lehrer nähme. Manches ist sogar übereifrig genau. 
Die Blätter im Dickicht des Vordergrundes sind so 
sorgsam wie jene auf der Radierung „Gustay Freytag 
im Garten“. Klar und schön herausgearbeitet, ohne 
irgendwie künstliche Anordnung zu zeigen, wie man 
es eben in München lernte, ist die Perspektive. Der 
kleine Weiher- steht dafür nicht ohne Absichtlichkeit 
wie der Mitrelpunkt eines Arrangements von Zweigen 
da. Das schöne tiefe Grün, überall mit Lichrern ge- 
hoben, klingt wirkungsvoll mit dem helleren Grün des 
jungen Laubes und den verschieden getönten Über- 
gangsfarben in braun und grau zusammen. 

An Courbet von fern zu denken erscheint nicht 
verwegen, an jene Landschaften, die Rehe als Staffage 
erhielten, oder die Schlucht „im Tal der Loue“ mit 
den gleichmässig das Laub der Bäume durchspielenden 
Sonnenstreifen. In der Ehrlichkeit der Arbeitsweise 
zeigt Stauffer sich als Schüler des Meisters, der damals 
neben Piloty in München gebot, Wilhelm Diezens, 
dessen landschaftliche Begabung ebenfalls nur nebenbei 
bekannt wurde, in den schönen Skizzen aus Burghausen, 
die in seiner Nachlassausstellung zu sehen waren, 
Darum hatte die „Waldlichtung bei Grosshesselohe“ in 


MÜNCHEN 

Die moderne Galerie (Arcopalais) 
mi hat die bereits in Berlin gezeigte 
1 Ausstellung von Werken Ferdinand 

Hodlers übernommen und durch 
eine grosse Zahl (50 Stück) von Bildern, teilweise 
aus Privatbesitz, vermehrt, so dass sich über die Ent- 
wickelung des Künstlers ein vorzüglicher Überblick 
ergiebt. Insbesondre für Hodlers Jugendzeit sind be- 
merkenswerte Arbeiten vorhanden. Neben einer „Land- 
schaft mit Telegraphenstangen“, verraten zwei ausser- 
ordentlich starke Bildnisse aus den Jahren 1874 und 


CARL STAUFFER-BERN, WALDLICHTUNG 
BEI GROSSHESSELONE 


die Ausstellung der Diezschüler, wo Stauffer mit einer 
Kopfstudie aus Peter Halms Besirz allein vertreten war, 
mir Recht Einlass fordern können. 

Hermann Uhde-Bernays. 


UNS. ЖА USS TEL EU NGN 


1878, wie nahe der junge Hodler mit Manet Fühlung 
genommen hat, ohne die Zähigkeit seines schon hier 
auf den grossen Rhythmus der Geste eingestellten 
Temperamentes aufzugeben. Das Damenbild ist in 
der auf die malerische Wirkung allein berechneten 
Behandlung eines schwarzen Kleides mit Spitzen- 
kragen und Spitzenmanschetten ein sublimes Gegen- 
stück zu der gerade damals beliebten Schwärze 
der Münchener Atelierkunst. Hier ist kein 
Fleck, und die Plastik der Gewandung 
dennoch unter dem in einheitliches Licht gestell- 
natürlich, fast zurück- 


toter 
bleibt 


ten Gesichtsoval einfach, 
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haltend. Das Selbstbildnis hat in seiner etwas absicht- 
lichen Leichtigkeit viel von der Malweise des 
jugendlichen Leibl, mit dessen Technik sich mehrfach 
Ähnlichkeiten ergeben. Über all dem Suchen zwischen 
der harten Modellierung der alten Deutschen und der 
in ihrer Malkultur liebevoll erfassten französischen 
Kunst hindurch, zwischen Linie und Farbe also, öffnet 
sich dann plötzlich der Weg zu Rhythmus und Raum, 
zu einer im Stilprinzip sich immer deut- 
licher und einfacher abklärenden Monu- 
mentalitit! Heute, wo wir bald den 
Sechziger feiern, scheint es fast, als wollte 
die Begabung des Landschafters den 
Kriegern von Marignano und Jena ihren 
Sieg nicht gönnen. Die beiden letzten, 
1911 vollendeten Landschaften vom 
Genfer See gehören in der Ökonomie 
ihrer malerischen Ausführung, in dem 
breiten, mehr von japanischen Vorbildern 
als vom Stil Gauguins abhängigen Pinsel- 
strich im Zusammenklang der Entfernung 
und der Nähe und durch die Abstufung 
heller und dunkler blauer Töne, zu den 
lebendigstenSchöpfungen menschlichtiefer 
Naturliebe. 

Ausser diesen beiden Bildern geben 
vor allem ein Blumenstück voll satter 
Farbigkeit und eine Reihe von farbigen 
Zeichnungen Kunde, dass auch im Klein- 
sten den Meister des Tell und der hei- 
ligen. Stunde die stilbildenden Elemente 
seiner Kunst in bewusster Freiheit zum 
Persönlichen drängen. - 

In der Modernen Galerie (Acropalais) 
finder seit Mitte Januar eine große Aus- 
stellung von Werken Renoirs statt, auf 
die wir noch zurückkommen. — 

Der im Dezember gestorbene Kunst- 
Th. Knorr hat seine ausge- 
Galerie der Stadt München 
vermacht. Es waren erst in den letz- 
ten Monaten wichtige Neuerwerbungen 
hinzugekommen. 


sammler 
zeichnete 


U.-B. 


WIEN 

Die diesmalige Ausstellung im Künstlerhaus lockte 
durch einige Kollektionen Leute an, die sonst die Ver- 
anstaltungen der Künstlergenossenschaft nicht be- 
suchen; vor allem durch die Kollektion des neunzig- 
jährigen Franz Alt, der Zeit seines Lebens im Schatten 
seines grösseren Bruders Rudolf stand. Franz Alt hat 
all das auch gemalt, was sein Bruder Rudolf malte: 
eine schier unübersehbare Reihe alter Architekturdenk- 
miler und staffierter Landschaften aus aller Herren 


Ländern. Er hat die Dinge ähnlich gesehen und ähn- 
lich gemalt wie sein Bruder; nicht weil er ihn nach- 
ahmen wollte, sondern weil er ähnlich organisiert ist, 
wie Rudolf es war, weil eine thatsächliche Verwandt- 
schaft zwischen beiden besteht, von allerdings indivi- 
duell verschiedener Ausbildung und Kräfteentwicklung. 
Wenn auch künstlerisch kleiner als Rudolf, ist Franz 
Alt doch immer noch grösser als Dutzende, die sich 


AUGUSTE RENOIR, BILDNIS VON CLAUDE MONET 


dünkelhaft spreizen. Von den übrigen fünf Kollek- 
tionen sei nur die eines deutschen Gastes erwähnt, die 
Kollektion von Carlos Grethe, Es ist darüber zu sagen, 
dass in des Stuttgarter Malers Arbeiten selbst Geschau- 
tes mit geschmackvoll Zusammengetragenem zu mit- 
unter schönen Wirkungen verschmolzen, wenn auch 
bei einiger Schwere in der Farbe. 

Der „Radierklub Wiener Künstlerinnen“ stellte im 
Kunstsalon Heller aus, und liess durch seine Veranstal- 
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tung erkennen, wie erspriesslich unter Umständen das 
Wirken einer tüchtigen Lehrkraft ist. Sämtliche Aus- 
stellerinnen sind ehemalige Schülerinnen von Professor 
A. Michalek, Die einzelnen Ausstellerinnen namentlich 
erwähnen, hiesse den übrigen unrecht thun, denn es ist 
die Gesamtleistung das Lobenswerte, nicht die eine mehr 
oder minder gefällige oder technisch tüchtige Leistung. 

Eine „Ausstellung französischer Impressionisten“ 


stellen, sind in ihr Haus die Prager „Manes“-Leute 
gastweise eingezogen. Derartiger Kunstaustausch der 
Nationen ist begrüssenswert, sollte insbesondere von 
der Wiener Kritik gutgeheissen werden; ist doch alle 
Kunst als ein Gemeingut der Menschheit zu betrachten 
und den Kunstwerken aller Völker wechselweise Auf- 
nahme und Würdigung zu sichern. In der That hat 
sich auch die gute deutsche Kritik durch solchen Welt- 
bürgersinn bisher selbst als gross- 
denkend ausgezeichnet, Siehater- 
kannt, dass kein wahrhafter Künst- 
ler nur für sein Volk schuf, son- 
dern für alle kunstsinnigen Völker. 
Jedenfalls hat die Kritik bei der 
Beurteilung von Kunstwerken 
nicht die Nationalität der Aus- 
steller in erster Linie zu beküm- 
mern, sondern die Frage: haben 
wir es hier mit Werken von 
Künstlern zu thun oder nicht? 


Zu den vom Kunstspiesser ge- 
scholtenen Werken gehören in 
dieser Ausstellung vor allem die 
Plastiken desBildhauersJanStursa, 
namentlich die lebensgrosse Figur 
der,,Bauchranzerin SulamitRahu“. 
Stursa hat das ungewöhnliche 
Thema jedoch plastisch sehr gut 
bewältigt. Diese Skulptur des 
tschechischen Bildners würde, in 
edlem Material ausgeführt, vor- 
trefflich wirken. 

Feines Gefühl für Formen, 
aber auch Abhängigkeit von mo- 
dernen französischen Plastiken 
bekunden die Arbeiten von F. 
Bilek, Maratka, Kafka und Kof- 
ranek, Wenn der mic der Zeit 
sich vollziehende Einschmelzungs- 
prozess alles Fremde, das diese 
Bildhauer unmittelbar in Paris 
oder mittelbar in Prag aufnahmen, 
verwandelt hat, werden wir uns 
dieser Kiinstler noch erfreuen 
können. 


AUGUSTE RENOIR, BILDNIS VON ALFRED SISLEY 


veranstaltete die Galerie Arnot. Man sah einige inter- 
essante und schöne Arbeiten von Courbet, Manet, 
Monet, Pissarro, Renoir und Sisley. Hatte man es bei 
einzelnen Arbeiten auch nur mit Skizzen und Studien 
zu thun, fehlte ihnen doch keineswegs die hohe Qua- 
lität einer ungemein verfeinerten Malkultur. Für das 
Wiener Kunstverständnis waren die Arbeiten einst- 
weilen noch nicht ,,fassbar“. 

Während die Hagenbündler in Prag korporativ aus- 


Neben den Plastikern, die in 
dieser Ausstellung schon durch die Menge ihrer Ar- 
beiten am eindringlichsten wirken, sind es hauptsäch- 
lich die Maler und Radierer J. Preisler, A. Slavicek, 
J. Ullmann, M. Svabinsky, J. Honsa, Hudecek, 
Myslbek, Pollak-Karlin, Simon und Vondrousch, denen 
der Betrachter Anregungen verdankt. Man sieht zwar 
in überwiegender Zahl noch Suchende, aber auf guten 


Wegen Suchende. 
Arthur Roessler. 
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PARIS 


Unter der Bezeichnung Academie Moderne hat sich 
eine neue Malschule gebildet (86, rue Notre-Dame-des 
champs), der einige bedeutende Kräfte Jung-Frankreichs 
als Lehrer vorstehen, nämlich Othon Friesz, Ch. Guérin, 
Pierre Laprade, denen sich der deutsche Eugen Spiro 
zugesellt hat. — 

Wir sind in der erfreulichen Lage, zwei Porträr- 
arbeiten von Renoir wiederzugeben, die bisher nur den 
Kennern der grossen französischen Privatsammlungen 
bekannt waren. Sie werden im März durch eine Auk- 
tion, den Weg in die Öffentlichkeit und auf den Markt 
Es handelt sich um die Bildnisse Claude Monets 
und A.Sisleys, Werke, die seit derStundeihresEntstehens 
im Schutz der Galerie Dollfuß hingen. In den Zeiten, 
da Renoir noch durchaus nicht anerkannt war (nicht 
einmal von allen Malern seines Boots, z. B. von Edouard 
Manet), da gehörte zu den spärlichen Gästen seines 
Ateliers der Kunstfreund Jean Dollfuss. Die Werkstatt 
stand voll Bilder, und die Aufträge bleiben aus. Um 
den Künstler zu ermutigen, bestellte Dollfuss 1875 das 
Bildnis Monets und 1876 das Porträt Sisleys. Von der 
Gleyre-Schule her war Renoir mit beiden befreunder; 
Sisley hatte er schon einmal gemalt (1863) sitzend im 
Fauteuil sinnierend, träumerisch. Jetzt fasste er den 
lyrisch-empfindsamen Freund nur eine Note aktiver 
auf: über einer Lektüre, die Kurzpfeife schmauchend. 
Monet, derbeweglichere, temperamentvollere, erscheint 
in der Lust der Arbeit, "der „promeneur“ in der An- 
schauung der Natur. Beide Bilder sind von einem tiefen, 
warmen Farbenreiz und menschlich die echtesten Doku- 


J. E. 


finden. 


mente, 


PRAG 

Der Verein Deutscher Bildender Künstler eröffnete 
im Rudolfinum eine Ausstellung. Man sah gute Land- 
schaften von Karl Wagner. In einem besonderen Kabi- 
nett waren Bilder moderner Primitiver versammelt, von 
denen Hablik und Olscher besonders zu nennen sind. 
Dieser Lerzte ist auch als Radierer bemerkenswert. 
Kubin sandte einige Zeichnungen mit interessanren 
Sujets. Von den kühnen Zeichnungen des Parisers Kars 
fielen zwei der Zensur zum Opfer. Reich war die Aus- 
stellung an Bildnissen. In der Plastik dominierte der 


Name Opitz. U. R. 


BERLIN 

Leo Klein-Diepold, Oskar Moll und Fritz Rhein 
hatten bei Paul Cassirer ausgestellt. Klein-Diepold 
ist mit dem Herzen noch in der Väter Zeit, dem Ver- 
stande nach ist er Sezessionskünstler. Es ist Kalck- 
reuthisches in seinen Landschaften. Die Malweise ist 
sehr plastisch, ist etwas schwer und erdig und mehr 
bunt als farbig von innen heraus. Aber sie ist solide, 
ernst und gewissenhaft.— Oskar Moll ist ein Geschmack. 
Er kombiniert sehr pikant fremde Anschauungsergeb- 
nisse, er verniedlicht Gauguin in einer sehr geschickten, 


japanisch-neufranzösischen Manier. Die Naturmotive 
sind zuweilen aber naturalistisch stärker als der „Stil“ 
des Malers. Die Farbe ist reizvoll. Zum Beispiel in 
dem delikaten Stilleben mit Perlhuhn. Aber es ist nie- 
mals ganz ohne Gewaltsamkeiten abgegangen. — 
Fritz Rhein imponiert mit einem rüchtigen und ge- 
schmackvollen Bildnis (Frau M.). Er löst die Aufgabe, 
durchaus künstlerisch ehrlich und weiss doch zugleich 
salonfähig zu sein. — Mit einer Reihe von Bildern Max 
Pechsteins ist nicht vielzu beginnen, —Im Nebeneinander 
erkennt man peinlich das System. Dasselbe Grün, das- 
selbe Rot, dasselbe Gelb kehren immer wieder, Atelier- 
kunst — aber längst noch nicht freskohaft geworden. — 
Rippl-Rónai endlich, von dem 10 Bilder zu sehen waren, 
ist ein sehr äusserlicher Künstler. Er kommt von Vuillard, 
Pissarro, Bonnard her, die er ins Steindruckartige, ins 
Holzschnittartige übersetzt, Eine „Rhythmisierung“ 
dieser Art ist aller Laster Anfang. — Der Wiener Max 
Oppenheimer ist keine erfreuliche Erscheinung, Ein 
Ragoút aus anderer Schmaus. Etwas Kokoschka, etwas 
Klimt, etwas Greco — kurz alles was gerade Mode ist. 
Immer mir wienerischem Geschick. Unter all den 
stilistischen Gewaltsamkeiten schaut aber urgemütlich 
überall ein braver Durchschnittnaturalist hervor. Wiener 
Maskeradenscherze. Nicht ohne Talent — natürlich, 
kann man beinahe sagen. K. S. 


BRÜSSEL 

Im Salon der Societé belge des Aquarellistes sind in 
diesem Jahre vierzig deutsche Aquarellisten auf Ein- 
ladung erschienen. Es ist erfreulich, dass dem Publi- 
kum damit der Beweis von der Vollgültigkeit der deut- 
schen Kunst erbracht wird. Schon die Kunstwerke, die 
auf der Weltausstellung über die deutschen Wohnräume 
verteilt waren, haben nach dieser Richtung nachhaltig 


gewirkt. F.M. 


MÜNCHEN 


Die Winterausstellung der Münchner Sezession ist in 
diesem Jahre den Wienern eingeräumt. Die Wiener 
Sezession bringt in vorteilhaften Formaten eine grössere 
Zahl merkwürdig reaktionärer Porträts, Genreszenen, 
Landschaften. Alles recht gute Atelierkunst von einer 
fast unerfreulich gleichmässigen Qualität, aber leider 
nicht mehr. Der Saal mit den Radierungen Ferdinand 
Schmutzers 
Künstlers vorzüglich geglückte Darstellungen des Räum- 
lichen. 

Im oberen Stock finder eine kleine Gedächtnisaus- 
stellung für den Tiermaler Hubert von Heyden statt. 

In Brakls moderner Kunsthandlung haben verschie- 
dene Mitglieder der Scholle ausgestellt. In der Walter 
Prittner gewidmeten Sonderabteilung fallen neben den 
hier schon besprochenen grossen Karnevalsbildern einige 
im Ton sehr reizvoll zusammengehaltene kleine Land- 
schaften auf. U.-B. 


enthält in den jüngsten Arbeiten des 
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CHRONIK 


Da in diesem Heft von dem Illustrator Slevogt die 
Rede ist, so haben wir eine Originallithographie, die 
Improvisation des Märchenmotivs „Sieben auf einen 
Streich“ beigegeben. Sieoffenbartdengemütvollen Esprir 
dieses herrlichen Zeichners in glücklichster Weise. Eine 
Reproduktion dieses Blattes ist übrigens in Fritz 
Heyders Kalender „Kunst und Leben“ 1912 erschienen, 
der seiner schönen Tendenz wegen bei dieser Gelegen- 
heit empfohlen sei. 

ж 

Für den Ankauf von Werken fremder Künstler für 
die Berliner Nationalgalerie sind im preussischen Etat 
für 1912 vierzigtausend Mark gefordert worden, Ein 
neuer Erfolg Ludwig Justis. Nicht so sehr der vierzig- 
tausend Mark wegen, sondern weil damit endlich ein 
längst nötiger Fond geschaffen ist, weil damit offiziell 
anerkannt ist, dass Werke fremder Künstler für die 
Nationalgalerie nötig sind. Dieses prinzipielle Zu- 
geständnis ist das eigentlich Wichtige. 

+ 

Der Streit um -das Bismarck-Nationaldenkmal ge- 
hört zu dem Unerfreulichsten, was wir in unsern an 
Kunstkämpfen doch reichen Tagen erlebt haben. Un- 
fähigkeit und elende Kunstpolitik gehen freilich immer 
Hand in Hand. Letzthin hat Max Klinger im „Berliner 
Tageblatt“ einige Gedanken veröffentlicht, die in dem 
Satz gipfeln: „Stellt eure Konkurrenz noch einige Jahre 
zurück. Wir sind noch nicht reif“. Es sagt also das- 
selbe, was wir schon vor einigen Monaten gesagt haben. 
(Bd. IX, S. 451). Nur sind wir noch skeptischer als 
Klinger, insofern wir nicht von „einigen Jahren“ zu 


reden wagen. Bei dieser Gelegenheit sei ein, Irrtum 
berichtigt, der in der Notiz des vorigen Heftes über 
dasselbe Thema unterlaufen ist. Nicht Kreis ist der Er- 
bauer des WVölkerschlachtdenkmals, sondern Bruno 
Schmitz. Beim Schreiben hatten wir die künstlerischen 
Physiognomien der beiden Pathetiker verwechselt. 
Woraus man sehen mag, wie unpersönlich diese Phy- 
siognomien allgemach geworden sind. Man har es bald 
gar nicht mehr mit Menschen zu thun, sondern nur 
noch mit Monumentalprinzipien, mit einem Pathos, das 
ebensowenig differenzierbar ist wie Posaunenmusik. 
ж 

Wie wir hören ist die schon von H. von Tschudi 
eingeleitete Schenkung von Maners „Frühstück im Ate- 
lier“ an die Münchener Pinakothek, seitens eines un- 
genannten Kunstfreundes soeben erfolgr, 

ж 

Die „Gesellschaft für deutsche Kunst im Auslande“ 
hat wieder durch Versammlungen, Festessen und Be- 
schlüsse von sich reden machen. Der Wert der Bestre- 
bungen dieser überflüssigen und schädlichen Gesell- 
schaft kann nicht besser gekennzeichnet werden als 
A. Lichtwark es einmal gethan hat. Er argumentierte 
etwa folgendermassen: will die Gesellschaft schlechte 
deutsche Kunst exportieren, so ist sie strafbar, weil sie 
damit das Ansehen Deutschlands im Auslande schwer 
schädigt; will sie aber die gute deutsche Kunst expor- 
tieren, so ist es fast Hochverrat, das was uns am teuer- 
sten sein muss künstlich der Nation zu entziehen. Da 
haben wir die Frage wie in einer Nuss, Es bleibt nichts 
mehr hinzuzufügen. 
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BERLIN 

Am 20, 21, und 22. Februar 
wird in Rudolf Lepkes Kunst- 
auktionshaus (im neuen Gebäude, 
Potsdamerstr.) die bekannte Ham- 
burger Galerie Weber versteigert. In dem Vorwort 
des gründlichen und reichen Katalogs schreibt Max 
J. Friedländer anderem: „Der Hamburger 
Grosskaufmann und Patrizier Eduard F. Weber 
war wirklich ein Sammler, wie eng man den Begriff 


unter 


auch begrenzen, wie tief man nach den Motiven 
graben mag. Er sammelte Gemälde und antike Münzen. 
Als eine durchaus aktive Natur wählte er zur Erholung, 
als Gegengewicht gegen die Berufsarbeit wieder eine 
aufbauende, schöpferische Tätigkeit mit sichtbaren Er- 
gebnissen. ... 1864 begann er .... Erst der Tod — 
1907 — setzte seiner Thätigkeit ein Ende. Die Bilder- 


UK TLIONSNACHRICHTEN 


sammlung gewann in Hamburg fast die Be- 
deutung einer staatlichen Gemäldegalerie ..... - - er 
Die Sammlung Weber hat unter den deutschen Privat- 
galerien nicht ihresgleichen, wenn man den Umfang und 
die Qualität zugleich berücksichrigr. Der Bilderbestand 
erstreckt sich fast über alle Zeiten und über alle Länder, 
soweit die Tafelmalerei blühte. Die modernen Bilder 
sind von den Erben zurückgehalten worden.“ Von den 
Künstlernamen aus allen Epochen verzeichnen wir 
die folgenden: Roger van der Weyden, Andrea Man- 
tegna, A. Dürer, H. Holbein d. Ä., Lucas Cranach d. A., 
A. Altdorfer, Bartel Bruyn d. A., Annibale Carracci, 
Carlo Dolci, Tiepolo, Guardi, Rubens, Rembrandt, 
van Dyck, Franz Hals, van Goyen, van der Neer, 
Terborch, Cuyp, P. de Hoogh, Hobhema u. s. w. Wo 
Zweifel an der Echtheit einiger Bilder bestehen, sind sie 
im Katalog selbst angemerkt worden. 


REMBRANDT(?) EIN JÜNGLINGSKOPF 
SAMMLU 


NG WEBER 


276 


AM 


7 “ ж ом MEA а, Sch er 


HOTTMANN, STUTTGART 


NKREICHS 


BET JULIUS 


SGEGEBEN 


NERAU 


INST IN PRANKAZICH” 


SKULPTUR EINER ROMANISCHEN KIRCHE SÜDFRA 


„ROMANISCHE BAUK! 


ICH 


AUS DEM Bt 


NEUE BÜCHER 


Der Verlag von Julius Hoffmann in Stuttgart liess 
ein Bilderwerk erscheinen, das die „Romanische Bau- 
kunst in Frankreich“ behandelt, herausgegeben von 
Julius Baum. Es handelt sich um 226 Tafeln und um 
einen kurzen einführenden Text, um einen dritten Band 
der ,,Bauformen-Bibliothek'* dieser Firma. 

Wer Frankreich kennt, namentlich den Süden, der 
weiss, welche Fülle edelster Kunst dort erhalten ist. 
Das Entscheidende ist an ihr die kraftvolle Sachlichkeir 
im Steinbau, dieFreude an mächtigen Flächen und breiten 
Massenwirkungen und die Fülle köstlichen plastischen 
Reichtums dort, wohin das Auge naturgemäss gelenkt 
wird: die Geradheir der künstlerischen Absicht, den Bau 
aus seinen Werkformen zu entwickeln. Nirgends zu viel: 
unmittelbar auf den Gewölben ruht das Dach. Die 
Türme erheben sich nicht zu prahlerischer Höhe, der 
Meister weiss die aufstrebenden gegen die wagrechten 
Liniensoabzustimmen, dasser inentschiedenen schlichren 
Linien zum Abschluss durch den Helm gelangen kann. 
Man versteht den Bau in seiner ganzen Struktur auf den 
ersten Blick von innen und aussen! Noch bedarf es 
nicht verschmitzter Hilfskonstruktionen, wenngleich 
von Schritt zu Schritt sich erkennen lässt, wie dem 
Architekten der Mut zu kühnerem Bauunternehmen 
wuchs. Wenn diese Bauten den Modernen belehren 
sollen, so liegt ihr Wert in der Entschiedenheit, mit der 
man das von damaligem Standpunkt aufs Neue erfasste 
und die ruhige Sicherheitt, mit der man es in die alte 
Kunst einzuordnen verstand. 


Dazu kommt die Kunst, die ornamentalen Formen der 
Baumasse einzugliedern, namentlich die wundervolle 
Feinheit in der Behandlung der Plastik: immer er- 
scheint das Blatrwerk als aus der Masse des Steins 
herausgeholr, der Grund als vertieft, das Relief als ein- 
gebunden in die Konstruktion. In dieser Beschränkung 
aber bewegt es sich frei, sicher, in unerschöpflicher 
Gedankenfülle. Das Ornament hat die Aufgabe, an 
Türen, Fenstern, Arkaden oder wo es sonst steht, die 
Linien zu betonen, ein Spiel von Licht und Schatten 
hervorzurufen, den Sreinen hier, wo aus ihnen die ent- 
scheidenden Bauteile gebildet sind, Leben zu verleihen. 

Nicht minder lehrreich ist das Verhältnis der figür- 
lichen Plastik zur Architektur: immer steht sie innerhalb 
des Blockes, aus dem sie der Bildhauer herausholte. 
Wenn Adolf Hildebrand für seine Theorie vom Her- 
vorholen der Gestalt aus dem rechteckig flächig be- 
hauenen Stein nach Belegen forschen wollte, — hier 
finde er die reichsten und eindringlichsten Beispiele. 
Nicht minder spricht das Maass der Figuren sein lehr- 
haftes Wort: sie ordnen sich immer ein, selbst wo sie 
stattliche Abmessungen haben, sie beschränken sich auf 
ihren schmückenden Zweck, so sehr sie sachlich be- 
deutungsvoll und inhaltlich überlegt sind. 

Die Zinkärzungen der Abbildungen sind klar, der 
Druck im Buche ist tonig und scharf, die Auswahl 
erfolgte rein aus künstlerischer Absicht, nicht aus 


archäologischer. 
Cornelius Gurlitt, 
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DER SAMMLER 
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n der jüngsten Zeit ist der 
Ankauf ausländischer Kunst 
durch den bekannten Künst- 
| lerprotest in Frage zu stellen 
|| versucht worden. Solange die 
Künstler für ihre internatio- 
nalen Kunstausstellungen aus- 
Drneteris CH ländische Kunst minderen 
Wertes herangezogen und sie den Museen, die sich 
nötigen liessen, auf diesen Ausstellungen zu kaufen, 
und vielen Kunstfreunden aufgedrängt haben, sind 
von den Künstlern selbst keinerlei Einwendungen 
erhoben; im Gegenteil, sie haben den Vertrieb aus- 
ländischer Kunst befürwortet, weil sie dadurch im 
Ausland ftir die Beschickung ihrer Ausstellungen 
wirkten. Der Kunsthandel war ihnen willig gefolgt 
und hat mit den Künstlern zusammen bewirkt, 
dass Deutschland von minderwertigen Italienern, 
Spaniern, Franzosen, Schotten und Engländern 
überschwemmt wurde. Der Volkswirt musste diese 
Propaganda für geringe ausländische Kunst als eine 
Gefahr und Schädigung ansehen. Ungeheure Sum- 
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men guten deutschen Geldes gingen ins Ausland 
für wertlose Machwerke und waren für das Na- 
tionalvermögen und für die Befruchtung der deut- 
schen Kunst verloren, zu einer Zeit, wo die Bilder 
der Leibl, Trübner, Liebermann in Deutschland 
unverkäuflich waren. Wer von Norddeutschland 
über Berlin oder München in die Bäder ging, brachte 
von dem wertlosen Zeug mit nach Haus. Von 
einer Protestbewegung der Künstler hat man in den 
achtziger und neunziger Jahren nichts gehört. 

Sie setzte erst ein, als die Sezession in Berlin 
und der Berliner Kunsthandel begann, statt der Ita- 
liener, Spanier, Franzosen und Engländer zweiter 
Hand die grossen Meister der französischen Ent- 
wicklung einzuführen. Um 1890 hätte man sie in 
Deutschland so wohlfeil haben können wie unsere 
eigenen grossen Meister. Unterdes waren sie in 
den grossen Kulturstaaten der englischen Welt er- 
kannt und begehrt worden und hatten die Markt- 
preise der alten Meister erreicht. Bis zur Schule 
von Barbizon waren in Berlin und Hamburg die 
grossen Sammler unter der Führung des Berliner 


Kunsthändlers Lepke noch mitgegangen. Für fran- 
zösische Impressionisten gab es, soviel mir bekannt, 
nur einen gleichzeitigen Sammler in Deutschland, 
den verstorbenen Dr. Bernstein in Berlin. Als er 
zu Anfang der achtziger Jahre seine Sammlung bei 
Gurlitt ausstellte, standen Künstler und Laien ratlos 
davor. Nur einer hatte schon Anschluss, das war 
Max Klinger. Wie stände es um unsere Entwick- 
lung, hätte es damals noch mehr deutsche Sammler 
für die Impressionisten gegeben in Berlin, München, 
Dresden, Düsseldorf, Frankfurt! Dann würden die 
Museen heute aus reichem Schatz schöpfen können. 


im einzelnen Falle zu untersuchen, was den Antrieb 
zum Sammeln gegeben haben mag. Dabei muss 
der oft zitierte Zufall ausscheiden. Wer zum Samm- 
ler wird, weil er einmal ohne besondere Absicht 
ein Kunstwerk erworben hat und dadurch Ge- 
schmack gewinnt, pflegt wohl im zufälligen Anlass 
den Beweggrund zu sehen. Er irrt: zum Sammler 
war er durch seine Natur bestimmt, sonst wäre der 
Anlass nicht zum Antrieb geworden. Auch ein 
anderer Beweggrund, der in Ländern älterer, nie 
gestörter Kultur, wie in England, der am meisten 
verbreitet ist, die Überlieferung, fehlt in Deutschland 


FRANZ KRÜGER, NACH DER JAGD 
BERLIN 
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Von den Museen zu verlangen, dass sie mit 
der Produktion hätten Schritt halten sollen, wäre 
für das neunzehnte Jahrhundert eine Ungerech- 
tigkeit. 

$ 


Dem Sammler selbst wird es nun freilich zu- 
nächst gleichgültig sein, was der Volkswirt von 
ihm hält. Es fühlt sich als Wesen von Fleisch und 
Blut, das sein eigenes Leben führen, sein eigenes 
Glück finden will. Als solches muss er betrachtet 
werden, wenn man ihn nicht nur als Faktor in der 
Volkswirtschaft begreifen will. 

Es wird psychologisch immer von Interesse sein, 


noch, In der englischen Gesellschaft gehören Sam- 
melthätigkeit oder doch Kunstbesitz zu den still- 
schweigend zu übernehmenden Pflichten. Dies 
Motiv des gesellschaftlichen Zwanges wirkt in Eng- 
land so stark, dass selbst zugewanderte Deutsche, 
die wenig Verkehr mit Engländern haben, zu sam- 
meln beginnen, sobald ihre wirtschaftliche Stellung 
es verlangt. Ob sie Neigung und Bedürfnis haben, 
kommt nicht in Frage. 

Scheidet nun der Zufall grundsätzlich,und scheidet 
in der Praxis heute noch für Deutschland die Über- 
lieferung aus, so bleiben nur zwei Gruppen von 
Motiven übrig: Sammeln aus Lebenspolitik und 
Sammeln aus angeborenem Beruf. 
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Im heutigen Deutschland sind die Sammler aus 
Lebenspolitik nicht selten. Reichtum ist schon so 
verbreitet, dass er allein keinen Rang und kein An- 
sehen verbürgt, 

Auch in Deutschland besinnt sich der Reich- 
tum darauf, dass er etwas leisten muss, um sich zu 
rechtfertigen. 

Am frühesten hat er von allen Möglichkeiten, 
sich auszudrücken, ausser der Wohlthätigkeit die 
Wirkung einer hervorragenden Sammlung erkannt. 

So hat der Ehrgeiz eins der frühesten und stärk- 
sten Motive zur Sammelthätigkeit abgegeben. Ihm 
verschwistert ist ein anderes Motiv aus der Sphäre 
der Lebenspolitik: die Eitelkeit. Oft mag es schwer 
sein, die Abschattung zu benennen. 

Ferner als der Ehrgeizige oder Eitle scheint der 
Spekulant dem Kunstwerk zu stehen. Ihm bedeutet 
es auch wirklich zunächst nicht mehr als der Tee, 
die Häute, der Salpeter, in dem er sonst macht. 
Aber so sonderbar es auf den ersten Blick scheinen 
mag, in Wirklichkeit hat der Spekulant doch ein 
innigeres Verhältnis zum Kunstwerk, als der Ehr- 
geizige oder Eitle zu haben braucht, Es kommt oft 


genug vor, dass, wer aus Ehrgeiz oder Eitelkeit 
sammelt, einem Ratgeber blindlings folgt und er- 
wirbt, was ihm empfohlen wird, oder nach eigenem 
Ungeschmack kauft und sich einbildet, Schätze zu 
besitzen, ohne dass die Stunde zu kommen braucht, 
die ihn aufklärt. Der Spekulant muss wie Pelze 
und Häute auch das Kunstwerk kennen. Den Spe- 
kulanten gibt es nicht immer und nicht für alle 
Gebiete zugleich. Er will rasch Erfolg sehen und 
sucht sich danach sein Feld. Es gibt Typen ver- 
schiedenster Art. Oft wechselt der Spekulant mehr- 
fach sein Arbeitsgebiet. Der lebenden Kunst gegen- 
über ist er — wie der Kunsthändler — schon darauf 
verfallen, nicht Kunstwerke, sondern Künstler zu 
kaufen. 

Zu den Sammlern aus Lebenspolitik gehört 
schliesslich auch der noch seltene Typus, der zu 
Zwecken der Selbsterziehung und Lebensergänzung 
sammelt. Ich bin mit einem Juristen befreundet, 
der mit Leidenschaft als Geologe arbeitet und sam- 
melt. Er fühlt, dass sein Beruf ihn einseitig macht 
und dass die naturwissenschaftliche Forschungsarbeit 
einen für ihn notwendigen Gegenpol zur juristi- 
schen Betrachtungsweise abgibt. 

Diesen Sammlern aus Lebenspolitik stehen die 
Sammler aus Neigung gegenüber. Sie pflegen früh 
zu beginnen, als Knaben mit Marken und Muscheln, 
als Jünglinge mit Büchern, als Männer erst zur Kunst 
gelangend. Der Sammeltrieb liegt im Keim in jeder 
Seele, seine Energie hängt von dem übrigen Kom- 
plex der seelischen Eigenschaften und deren Ent- 
wicklung und von der Zeitlage ab. Es gibt Zeiten, 
die den grossen Sammler gebieterisch fordern, Über- 
gangszeiten zwischen zwei Epochen, in denen das 
Gut der untergehenden Welt herrenlos wird und 
mit ihr vernichtet würde, wenn sich der von vielen 
gespürte dunkle Trieb zu retten und bergen nicht 
plötzlich in einzelnen Seelen zur Leidenschaft ent- 
fachte. So war es vor hundert Jahren, als der Dom- 
herr Wallraff für seine unübersehbaren Schätze mittel- 
alterlicher Hinterlassenschaft die Selbstverleugnung 
bis zum Hungern trieb. Als das Kunstgut der 
Franzosen sich zerstreute, haben der Herzog von 
Bedford und Sir Richard Wallace die kost- 
bare Wallacekollektion geschaffen, die jetzt den 
Stolz Londons bildet. Freilich kommt es vor, dass 
in kritischen Zeitläuften einer Stadt diese Sammler 
fehlen. Meine Vaterstadt Hamburg ist mit einem 
unschätzbaren Reichtum alter Kunst vom Mittel 
alter bis zum achtzehnten Jahrhundert in das neun- 
zehnte Jahrhundert eingetreten. Der Dom allein besass 
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um 1805 gegen sechzig mittelalterliche Altäre und 
eine reiche Bibliothek mittelalterlicher Manuskripte 
Davon ist in Hamburg nur einekleine Gruppe von 
Kunstwerken erhalten, weil die Wallraff, Boisserde 
und Hübsch fehlten, die die rheinische Kunst ge- 
rettet haben. 

Die Psychologie des Sammlers aus Passion ist 
noch nicht geschrieben. Sie ist so mannigfaltig wie 
die dominierenden Seelenkräfte, die sich bestim- 
mend dem Sammeltrieb gesellen. 

+ 


bestimmt, die mit der Gabe der instinktiven Er- 
kenntnis oder mit dem Trieb und Vermögen des 
Forschers begnadet ist. Hier entwickelt der Samm- 
ler auf der einen Seite alle Kräfte der Empfindung, 
die ihn in die Nähe des Künstlers tragen, auf der 
andern alle Fähigkeiten, die dem Forscher, dem 
Wissenschaftler eigen sind. 

Sobald diese Stufe erreicht ist, und der Samm- 
ler vom Beruf erreicht sie rasch, wird das Sammeln 
aus einer Frage des Besitzes eine Frage der Bildung. 
Der Sammler macht sehr rasch die Erfahrung, dass 
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Welches Motiv nun auch den Anstoss zum 
Sammeln gegeben hat, bei der neuen Betätigung 
zeigt sich der ganze Mensch. Wie der ganze Mensch 
malt, sammelt auch der ganze Mensch. Der Zag- 
hafte wird einen andern Typus abgeben als der 
Waghalsige, der Selbständige einen andern als der 
Anlehnungsbedürftige, der Hocker einen andern als 
der Pionier. Es kommt vor, dass die Betätigung als 
Sammler alle edlen Kräfte weckt und stärkt. Ich 
kenne Fälle, wo aus dem Eitlen, dem Ehrsüchtigen, 
dem Spekulanten der begeisterte Sammler geworden 
ist, bei dem alle unedlen Motiveniedergesunken sind. 

Das Höchste zu erreichen, ist die Sammlernatur 


zum Erfolg auf seinem Gebiet es sei, welches es 
wolle — Wissen und Bildung gehören. Er wird 
aus dem Käufer ein Forscher. Auf allen Gebieten 
haben Sammler höchst wertvolle wissenschaftliche 
Arbeit geleistet, nicht nur in den Naturwissen- 
schaften, bei denen die Sammler ganze Forschungs- 
gebiete zeitweise früher als alle Fachleute wissen- 
schaftlich beherrscht haben. Auch in der Kunst- 
geschichte liessen sich solche Spezialisten nennen. 
Der Sammler steigert den Genuss an seinem Besitz 
durch die Freuden des Forschers. 

Aber selbst darüber geht er noch hinaus. Denn 
die intensive Beschäftigung mit dem eigenen und 
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fremden Besitz gibt seinem Auge eine Ausbildung 
die sonst nur das des Künstlers erfährt. Erst sehen 
heisst besitzen. Der leidenschaftliche Sammler, der 
alle Kräfte an seine selbstgewählte Aufgabe setzt, 
erlebt zugleich die Freuden des Künstlers und des 
Forschers. 

Die Tätigkeit des Sammlers hat vor andern 
Bildungsmitteln voraus, dass sie Kräfte entwickelt, 
Kräfte der Sinne, des Geistes und der Seele. Und 
dadurch bereichert sie die ursprüngliche einseitige 
Freude am Besitz nach allen Seiten. Die Erschlies- 
sung der Wissenschaft, die Erweckung schlummern- 
der Kräfte bewirken eine solche Bereicherung des 
ganzen Daseins, dass der Sammler, der es ernst 
nimmt, zu den glücklichsten Menschen gehört. 

So wird die Sammelthätigkeit zu einer Bildungs- 
frage höchsten Ranges. Ich stehe nicht an, mich 
zu dem Glauben zu bekennen, dass für den Nicht- 
Künstler eine wirkliche künstlerische Bildung ohne 
die Gymnastik der Sammelthätigkeit nicht denk- 
bar ist. 

Das Glück des Sammlers aber wächst mit den 
Jahren, wo Seele und Körper für andere Freuden 
stumpfer werden. Wer sich ein inhaltreiches Alter 
schaffen will, beginne früh oder zur rechten Zeit 


zu sammeln. Im Hinblick auf die möglichen Freu- 
den des Alters ist ein rechtzeitiger Beginn der Sam- 
melthätigkeit die weitsichtigste Lebenspolitik. 

Bei dieser Übersicht der Wirkungen habe ich 
keinen Nachdruck auf den wirtschaftlichen Gewinn 
gelegt. Wer mit Kenntnis und Bildung sammelt, 
macht eine gute Kapitalsanlage. Als Thoma in 
Deutschland verachtet war, kaufte ein Engländer 
eine schr grosse Anzahl seiner besten Bilder. Später 
geriet er in Vermögensverfall. Aber es waren unter- 
des in Deutschland die Preise für Thoma so stark 
in die Höhe gegangen, dass er für seinen Besitz, 
der ihn wenig gekostet, ein Vermögen löste. Bei- 
spiele verwandter Art gibt es auf allen Gebieten so 
viele, dass eine Andeutung genügt. Der Volkswirt 
muss diesen Erfolg der Sammelthätigkeit ganz be- 
sonders hervorheben. 
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Staaten und Städte sind eben erst dabei, einen ver- 
nünftigen Weg des Sammelns zu suchen. Sie können 
es nicht machen wie die Fürsten des siebzehnten und 
achtzehnten Jahrhunderts, die Vertrauensmänner be- 
auftragen und gewähren liessen, soweit sie nicht sel- 
ber Urteil und Leidenschaft hatten. Staat und Stadt 
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lassen heute für sich durch festangestellte Beamte 
sammeln. Diese sammelnden Beamten bilden eine 
besondere Klasse. In einer Psychologie des Samm- 
lers müsste die Betrachtung ihrer Sonderart einen 
eigenen Abschnitt erhalten. Sie unterschieden sich 
vom Privatmann wesentlich durch die Hemmungen. 
Der anonyme Staat kann sie nicht gewähren lassen 
wie der Fürst seinen Vertrauensmann, denn er kann 
sie nicht, wie der Fürst seinen Vertreter, fallen 
lassen, wenn sie sich nicht bewährt haben. Des- 
halb wird dem sammelnden Beamten von Staats 
wegen eine kontrollierende Kommission beigesellt. 
Das kann, wenn der Beamte und die Kommission 
sich verstehen, zu guten und grossen Dingen führen, 
kann aber auch vieles oder alles hindern, wenn das 


Vertrauen sich nicht einstellt, Eigentlich sind die 
deutschen Städte noch nicht zu den Sammlern zu 
rechnen wie eine Reihe der englischen und ameri- 
kanischen, obwohl diese keinen Pfennig für Kunst in 
ihrBudget einstellen, während deutsche Städte an- 
fangen, grössere Summen alljährlich zu bewilligen. 

Denn wie der Einzelne noch nicht Sammler ge- 
nannt werden darf, wenn er, ohne sich selbst darum 
zu kümmern, einen anderen beauftragt, für ihn zu 
kaufen, und ohne Interesse annimmt und im Besitz 
behält, was auf diesem Weg erworben wird, sind 
Stadt und Staat noch nicht Sammler, wenn sie ohne 
eigene Leidenschaft einen Beamten für sich sammeln 
lassen. 


In den amerikanischen Städten unter Bodes 
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Führung auch schon in Berlin — haben sich Lieb- 
haber und Patrioten zusammengethan, um, wie 
früher in Deutschland die Fürsten, das Edelste fiir 
ihre Stadt zu erwerben, das ihren Mitteln erreich- 
bar ist. Sie begnügen sich schon längst nicht mehr 
mit dem, was der Markt anbietet, sie senden Expe- 
ditionen nach Agypten, Kleinasien, Nordafrika und 
halten ständige Agenten auf den Märkten. Auf 
diesem Wege ist unter andern in Boston ein reich- 
gegliedertes Museum entstanden, das zu den intel- 
ligentest geleiteten der Welt gehört. 

Es wird aber die Zeit kommen, noch ist sie 
fern, wo die Sammelthätigkeit, die die deutsche 
Stadt übt, denselben Einfluss auf ihre Seele ge- 
winnen wird, wie auf die des einzelnen Sammlers. 
In der Stadtregierung, in breiten Schichten der Be- 
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völkerung wird Freude am Besitz aufkommen und 
wachsen und mit dem Gefühl des Stolzes wird der 
Ehrgeiz einsetzen, der bereit ist, Opfer zu bringen, 
und aus dem Gewirr dieser unteren Leidenschaften 
werden sich — wie beim einzelnen — als edlere 
Kraft das Gefühl der Verantwortung erheben und 
als letztes und oberstes Gut das edle Gefühl der 
Liebe und Verehrung. 
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Kunstwerke sammeln dient mithin nicht nur 
der Befriedigung eines mehr oder weniger stark in 
jeder Seele vorhandenen Triebs zum Besitz, nicht 
nur der Ausspannung und Erholung von allerlei 
Berufsarbeit, der Verwendung überschüssiger, im 
Beruf nicht verwendeter Lebensenergie, nicht nur 
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zur Befriedigung der Eitelkeit — die Sammelthärig- 
keit gehört zu den Grundlagen der höchsten Form 
der Bildung, die wir kennen, der Bildung im Sinne 
Goethes. Sie ist die notwendige Ergänzung unserer 
wesentlich auf Wort und Wissen angelegten Bil- 
dung, denn sie führt zu den Dingen und in die 
Dinge hinein, sie weckt und entwickelt Kräfte des 
Geistes und des Herzens, die sonst ruhen, sie ge- 
währt Zugang zu dem geheimnisvollen Wesen der 
Wissenschaft und der Kunst und erfüllt mit einem 
erwärmenden, alles durchdringenden Glücksge- 
fühl, das sonst nur der Forscher und der Künstler 
kennt. 


Die Erfahrung lehrt, dass, wer auf irgendeinem 
Gebiet zu sammeln anfängt, eine Wandlung in sei- 
ner Seele anheben spürt. Er wird ein freudiger 
Mensch, den eine tiefere Teilnahme erfüllt, und 
ein offeneres Verständnis für die Dinge dieser Welt 
bewegt seine Seele. 

Über sich selbst hinauswirkend hat sich der 
Sammler als Hüter nationaler Schätze, als unent- 
behrlicher Untergrund alles künstlerischen Schaffens 
und als Anregungszentrum bewiesen, das die 
Kraft des Künstlers, die sich in tausend Kultur- 
und Wirtschaftswerte umsetzt, auf das ganze Volk 
überleiten hilft. 


HONORE DAUMIER, ADVOKAT, ZEICHNUNG 
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ALFRED RETHEL, SELBSTBILDNIS, UM 1833 


BRIEFE 


VON 


ALFRED RETHEL 


Diepenbend den 15. Novemb. (um 1825). 
Liebe Mamsell Koch! 
hr Brief hat mir viele Freude gemacht, ich wiir- 
de Ihnen schon längst geantwortet haben, wenn 
ich nicht täglich noch in der Schule bei Herrn 
Hackländer * ginge, zwar seit dem October nur bis 


Anm, d, Red.: Diese Briefe gehören einer Sammlung zum 
grössten Teil noch unbekannter Briefe Alfred Rerhels an, die 
Josef Ponten demnächst im Verlag Bruno Cassirer herausgiebr, 
und die die menschliche Eigenart des unglücklichen Künstlers 
in einer neuen Weise kennen lehren. Wir drucken einige 
Briefe aus allen Lebensepochen in der Originalorthographie ab, 
so dass in ihnen gewissermassen ein Querschnitt des ganzen 
Lebens gegeben wird. Die äusseren Lebensumstände Rerhels 
seien zur Erinnerung so mitgeteilt, wie J. Ponten sie in seiner 
Einleitung giebt: 

„Alfred Rethel wurde geboren am 15. Mai 1816 in Diepen- 
bend bei Aachen. 1829 bezog er als Malschüler die Kunst- 
akademie in Düsseldorf. 1836 wählte er Frankfurt als Wohn- 
sitz und arbeitete unter Philipp Veit im Städelschen Institur. 
1843 siedelte er mit Veit ins Deutsche Haus nach Sachsen- 
hausen über. Von 1847 bis 1853 war er abwechselnd in Aachen, 
Düsseldorf, Dresden, Rom. 1851 heiratete er. 1852 erkrankte er 
an unheilbarem Wahnsinn, Bis 1859 lebte er in der Obhur seiner 
Mutter, meistens in Düsseldorf, wo er am 1. Dez. 1859 starb,“ 

* Der später als Romanschriftsteller sehr bekannt wurde. 


Mittag, und den Nachmittag springe ich gerne 
herum wenn das Wetter gut ist, oder arbeite in 
meinem Gärtchen, welches jetz noch ziemlich grün 
ist, auch stehen noch hin und wieder einzelne Blu- 
men, ich versetzte mehrere in Töpfe um sie vor der 
Winterkälte zu schützen. Zuweilen besuchen mich 
meine Schulkameraden Wilhelm Hackländer und 
Karl Schwendler, beide gute Jungen, die ich recht 
lieb habe, sie specktacklen eben so gerne wie ich, 
wenn sie kommen muss meine Rüstung herhalten, 
dann bekommt einer das Schwerdt der Andere die 
Lanze, und der Dritte einen schönen Bogen, den 
mir der Vater von seiner Reise mitgebracht hat, 
alsdann spielen wir Krieg Trommeln und Kano- 
niren dass es in den Büschen widerschalt. Kommt 
aber der Abend dann muss ich mausestille sein, in- 
dem Betti? Musik mit Herr Dufhausen macht, 
dann bin ich zufrieden wenn ich mich die Zeit mit 
Lesen oder Zeichnen verkürzen kann, da verfertigte 


* Rethels Schwester. 
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ich auch diese drei Stücke, welche sie hierbei er- 
halten sie sind zwar voller Fehler doch will ich 
mich plagen dass wenn ich Ihnen noch einmal wel- 
che schicke, liebe Mamsell Koch, sie besser aus- 
fallen sollen. 

Gestern pflückte ich das letzte Veilchen in mei- 
nem Gärtchen dieses schicke ich Ihnen zum An- 
denken, verwahren Sie es so wie ich Ihre Blümchen 
aufheben werde, dieses wünscht von Herzen 

Ihr ergebener Alfred Rethel. 
München d. 
12. August 35. 
Liebe Eltern! 

Seit drei Tagen 
bin ich in der bairi- 
schen Haupstadt, und 
von allen grossen 
Plätzen der Stadt sah 
ich das schöne Zik- 
zack der Alpen mit 
seinen Hörnern und 
Gletschern, die wie 
Diamanten in dem 
herrlichen Diadem 
einem entgegenstrah- 
len. Ich weiss 
nicht, wo ich anfan- 
gen soll. Na, ich 
will’s mal mit dem 
Kurzenversuchen. — 
Drei Tage nach der 
Rückehr von Wetter 
reiste ich Nachts mit 
dem jungen Hähnlein 
aus Mainz von Düssd. 
ab und den Morgen 
in Köln gleich auf's 
Dampfschiff, wo ich 
noch so raschebendie 
Bekanntsch. des Köl- 
ner Boisserce machte; 
er versprach mir, seinen Brüdern in M. von meinem 
Vorhaben Nachricht zu geben. 

Nach herzlichen Glückwünschen schieden wir, 
und auf dem Dampfschiff sitzend, meine Pfeife 
rauchend, verlor ich bald Köln, das Niederland und 
Alles, was den Karakter meiner Heimath trägt, aus 
meinen Augen, und den Abend hörte ich den Zap- 
fenstreich vom Ehrenbreitstein herunter schallen. 
Den andern Morgen wieder aufs Schiff, den Abend 
in Mainz, nachdem ich mir noch einmal die schönen 


> 
РА 
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Rheinufer recht besehen hatte. Den andern Tag 
mit dem Marktschiff nach Frankft.; hier blieb ich 
3 Tage und nachdem ich meine dortigen Bekann- 
ten und Freunde besucht, viele angenehme Stunden 
verbracht, setzte ich mich auf den Nürnberger Wa- 
gen und fuhr nun 2'/, Tag 1 Nacht hindurch, blos, 
dass man nur so hier und da etwas essen konnte. 
Wir passirten bei Aschaffenburg den Main, wo wir 
zugleich den bairischen Boden betraten, und vor 
bairisch. Militair unsre Ranzen und Pässe zeigen 
mussten;nachher den 
berüchtigten Spes- 

sart; fast den ganzen 

Tag fuhren wir hin- 
durch, welch’ ein 
herrlicherWald, links 

und rechts war stets 
Geheg, und zwei bis 
dreimal sahen wir 

Wild. Abends gegen 

9 Uhr langten wir 

in Würtsburg an, ich 
konnte wegen der 
Dunkelheit von die- 

ser Stadt wenig sehen, 
dagegen ass ich recht 

gut und trank ein 
Spezial echten Stein- 

wein, gleich wurde 

ich wieder in den 

Jagen eingepackt, 

und den andern Mor- 

gen gegen halb elf 

Uhr sah ich die Thür- 

mevom lieben, lieben 
Nürnberg; wasistdas 

g für eine Stadt, esweht 
dem Fremden der alte 
grossartig deutsche 

Geist unter den Tho- 

ren der Stadt ent- 
gegen, man ist ganz feierlich gestimmt, so lang 
man in dieser Stadt ist. Ich besuchte die Burg, das 
Haus von Dürer, die Sebaldus-Kirche und weiss der 
Himmel wie die andern Kirchen, Kirchelchen und 
Kapellchen all’ heissen, die man in jeder Ecke sieht; 
auch Dürer's Grab besuchte ich und nahm ein 
Blümchen mit. Ich sah innerhalb der Stadt nicht 
ein einziges modernes Haus. — Mit einer Retour- 
gelegenheit fuhr ich den and. M. weiter, und zwar 


in 2 Tagen bis — München für 6 Guld. und 
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т Guld. Trink- 
geld, es sind 42 
Stunden. — 

In Ingolstadt 

übernachteten 
wir und den an- 

dern Morgen 
gings über die ыы 
Donau, \ АХА) 
ich mir grösser 
dachte. DenMit- 
tag,nachdemwir | 
in einem Städt- ; ; ы І 


welche 


chen gespeis't i \ 
hatten, fuhren x % 
wir einen ziem- "säi E N 
lich steilen Berg car ` 
hinauf,dieReise- \ Ku 


gesellschaft stieg 
aus, um den Pfer- 
den Erleichtrung 
zu verschaffen, 
und als wir oben 
einsteigen woll- 
ten, sagte der 
Kutscher,ebenan 
seinem Gespann 
beschäftigt, ganz 
pflegmatisch: 
„hinten sehn’s 


zwarin roTagen. 
Die Boisseree" 
sind leider in's 
Bad gereis't, wer- 
den aber mit je- 
, dem Tag erwar- 
©, tet. Nachherhab' 
x ich kennen ge- 
lernt: Historien- 
maler: Kaulbach, 
Ruben, Land- 
schaft: Krola, 
Morgenstern, 
Zimmermann, 
Thiermaler: Pe- 
ter Hess und 
Karl Hess, Hain- 
lein, Bildhauer: 
Schwanthaler, 
lauter Leute, die 
in  Düsseldf. 
\ schwerlich alle 
Gegner finden. 
— Vondem, was 
ich in der Kunst 
in den drei Tagen 
gesehn, 
lasstmichsch wei- 
gen,denn das lässt 
sich wahrhaftig 


schon 


auch 's Gebirg« Fee 
Ich starrte hin, 
das Herz pochte 
zum Zerspringen, und wirklich sahen wir die volle 
Alpenkette, aber sehr schwach; wir mussten wieder 
einsteigen und um 7 Uhr rollten wir über münch- 
nerisches Flaster. Ich bin wie gesagt, erst 3 Tage hier, 
und betrachtemich schon gar nicht mehr alsFremder, 
so herzlich bin ich empfangen worden. Ich habe selt- 
samer Weise Vieles dieses meinen Rheinsagen zu ver- 
danken.* Alleskommtmir freundschaftlichentgegen, 
ich habe durchaus bei einem mit Sack und Pack 
einziehen müssen, es ist ein Düsseld. von Geburt, 
wir beide sind zusammen confirmirt worden, also 
eine alte Bekanntschaft. Er ist grade kein talent- 
voller Künstler, aber sonst ein herzensguter Kerl; 
nachher habe ich zwei herrliche Brüder, namens 
Folz, aus Bingen kennen gelernt, mit dem Jüngeren 
werde ich meine Reise in's Gebirg machen und 

* „Rheinsagen“, Illustrationen Rethels zu einem Buche 
von A. von Stolterfoth. 
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Р Ер, nicht beschrei- 
ben, nur ein Re- 
gister will ich 


machen: 1. das jüngste Gericht von P. v. Cornelius. 
2. das Narrenhaus v. Kaulbach, 3. die kolossalen 
Bildhauereien für die Walhalla in Regensburg, 4. die 
Galerie, 5. die Arcaden, 6. die Galerie des Grafen 
Arco, 6. die, des Baron Reichenbach, 7. das Atelier 
des Landschaftmaler Morgenstern, 8. des Schlachten- 
maler Dietz. Nun werde ich noch sehen: die Klypto- 
tek, Pinakotek, die Residenz, die Leuchtenberg Gal. 
und die grosse in Schleissheim. — Ich muss enden. 
Ich bin recht gesund und es scheint mir, als würde 
ich dicker, denn ich kann beim Lachen meine Backen 
wieder sehn. Nun lebet Alle recht wohl, — in 
4 Wochen habt Ihr den z. Brief. — 
Alf. Rethel. 
Frankfurt a. M. d. 9 Juli 1842. 
Liebe Mutter! 

Ich nehme an dass Du wieder aus den märki- 


* Die bekannten Kunstmäzene. 
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schen Gebirgen mit der schönen Rückerinnerung, 
welches herzliche Menschen, schöne Gegend, schö- 
nes Wetter und leidliche Gesundheit hinterlassen, 
in Deinem freundlichen Düsseldorf zurückgekehrt 
bist, und unternehme sofort die Beantwortung 
Deines lieben Schreibens vom 25. Juni — Die zu- 
friedene und heitere Stimmung in Deinen Zeilen, 
ja Muth und Entschlossenheit zu einem Leben, 
welches, so Gott will noch recht viele frohe Stun- 
den und Genüsse für Dich aufbewahret hat, machte 
auf mich einen ungemein frohen und beruhigenden 
Eindruck — lange erinnere ich mich nicht eines 
solchen Schreibens von Dir — herzlichen, herz- 
lichen Dank, liebe Mutter, für Deinen Seelenerguss, 
denn nur in dem Bewusstsein, dass es den Meinigen 
wohl ergeht, kann ich mich meines, von den aus- 
gezeichnetsten Gunstbezeugungen des Schiksals be- 
gleiteten Lebens recht erfreuen. — Lasst uns alle 
diese Heiterkeit beibehalten, denn, wahrhaftig, die 
ganzeprachtvolle Ausschmückung 
der Erde deutet auf ein frohes 
wenn auch vielfach geprüftes 
Leben der Menschen hin — es 
geht uns ja gut — das was wir 
brauchen haben wir ja, und die 
Art und Weise wie wir dasselbe 
erhalten, ist die nicht geeignet um 
beneidet zu werden? Ich gebe Dir 
mein Wort, dass, beimeinen künst- 
lerischen Bestrebungen fast nie der 
Gedanke kommt, wenigstens nie 
zur Hauptsache wird: „Du musst 
aus Pflichtgefühl ftir Deine An- 
gehörigen schaffen“ — nein ich 
schwelge ganz in dem Genusse 
der Kunst, und ist ein Bild gut 
vollendet, so ist das nachfolgende 
Klingende eine angenehme Zu- 
gabe, welche allerdings bei nä- 
herer Überlegung an Wichtigkeit 
gewinnt. — Nun zu etwas An- 
derem. — Mit der Aachner Ge- 
schichte* wird es endlich Ernst 
und ich stehe im Begriff zur Ab- 
schliessung des Contrakts zu 
schreiten. Durch die lange Dauer 


* Es sollte bis zum Jahre 1846 dauern, 
ehe Rethel an die Ausführung der Ent- 
würfe zur Karlsreihe, mit denen er 1840 
im Wettbewerb gesiegt hatte, schreiten 
konnte. Die „Aachener Geschichte‘ kehrt 
oft in seinen Briefen wieder. 


der Unterhandlungen hat sich meine Begeisterung 
gewaltig abgekühlt, und es ward mir seit längerer 
Zeit zur Gewohnheit über diesen Gegenstand 
ruhig und überlegend nachzudenken, meine Kräfte 
zu prüfen kurz die Sache von der Schattenseite 
auch näher kennen zu lernen. — Ich bin somit 
auf jedes Unvorhergesehene vorbereitet, und weiss 
recht wohl, was ich übernehme — es wird für 
alle Fälle gesorgt und habe ich meine Vor- 
studien und Kartons gefertigt, so habe ich so zu 
sagen 7, der Arbeit beseitigt, und die Malerei in 
Aachen selbst, wird unterstützt von 3 tüchtigen 
Gehülfen leicht und rasch voran schreiten. Diese 
nach Wunsch aufzufinden wird meine Hauptsorge 
sein, und unter uns gesagt, hatte meine Dresdner 
Reise zum Theil diesen Zweck ; wo ich auch glaube 
nicht umsonst spekuliert zu haben. Nein, liebe 
Mutter, beruhige Dich über das Kolossale dieses 
Unternehmens aus, und denke, dass recht behandelt 
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und angegriffen der Ele- 
fant, der das ruhigste und 
gutwilligste Thier auf 
Erden ist — Dagegensind 
die Folgen in jeder Be- 
ziehung die ein glück- 
liches Vollenden mit sich 
bringen so ausgezeichnet 
und brillant, dass die et- hoi, 
waigen Unannehmlich- [ It, 
keiten die zu ertragen ) He! 
waren, den Flohstichen f HI 
zu vergleichen sind — S H 
zudem verspreche ich dir ‚ ji i 
feierlichst dass wenn die / fi j 
körperliche Anstrengung D 
in dem ersten Sommer 
mich zusetzt, ich Palette 
und Pinsel hinlege, und 
nur als Aufseher mit Rath 
und Wort die Arbeit leite 
— dann ist ferner der Plan meiner Zukunft, dass 
die Sommermonate wo ich in Aachen bin Du ver- 
eint mit mir den interessanten Aufenthalt theilst, 
besonders da Dir das Aachner Wasser so gut be- 
kommt, das ist eine Idee, an der ich mit grosser 
Liebe hänge, und zur Ausführung kommen soll. — 
Hoffentlich wird sich das Uebel Otto's* sich auch 
nach und nach geben, und seine Kunst sich tüchtig 
entwickelt haben, dann muss der auch heran, 
und wir verleben angenehme Jahre. — 
Alfred Rethel. 

(Aachen) Montag den 13. Sept. (1847.) 

Liebe Mutter! 

Meine Arbeit** wird gut und gefällt — welches 
beides für den Fortgang des Unternehmens von 
nicht geringer Wichtigkeit ist. — Ich hoffe, dass 
es sich ähnlich bei Otto gestalten wird, indem er 
augenblicklich das lebensgrosse Porträt eines Fran- 
zosen beginnen wird, ebenso die Aussicht hat 2 Kin- 
der zu porträtiren — es wird ihm natürlich sauer 
sich in die neue Art von Praxis hineinzufinden, 
welche ihm übrigens in jeder Beziehung gut be- 
kommen wird — erstens muss er schnell malen und 


ps 


auffassen — zweitens mit weltfremden Menschen 
auf eine leichte und unbefangene Weise umgehen 
lernen — und drittens hat er durch diese Anstren- 


gung nicht Zeit über den wirklich schlechten 


` * Rethels jüngerer Bruder, zuerst Kaufmann, später eben- 
falls Maler, 
** Fresko. Besuch Ottos Ш. im Grabe Karls. 
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Erfolg seiner jüngsten 
Kunsterzeugnisse nachzu- 
grübeln — Otto wird, 
falls er sollte Historien- 
maler bleiben dem Publi- 


kum gegentiber, unter 
meiner künstlerischen 


Stellung stehts zu leiden 
haben, oder miisste denn 
in Wirklichkeit und in 
der Meinung der Leute 
sich mir gleichzustellen 
die Kraft haben, welches 
wohl nicht der Fall ist, da 
ich genau weiss was ich 
zu leisten in Stande bin 
und worüber Otto zu ge- 
biethen hat — schon der 
künstlerische Ehrgeiz ist 
bei weitem nicht in dem 
Grade wie bei mir — 
ich hoffe dies wenigstens — denn bei seinem 
körperlichen Zustande wäre dies wahres Gift, Es 
mag kurios klingen was ich über Otto und mir 
niedergeschrieben — ich halte dies aber flir durch- 
aus notwendig — besonders wenn seine übrigen 
Pläne und heissen Wünsche in Erfüllung gehen 
sollen, welche überhaupt bei ihm wohl den ersten 
Rang einzunehmen scheinen — dann muss er durch- 
aus sein Feld was ihm der Himmel gegeben aut 
eine nüchterne praktische Weise bearbeiten und sich 
so ein bescheideneres aber auch viel innigeres Glück 
als das brillantere Loos seines älteren Bruders auf- 
zuweisen hat, zu verschaffen suchen — ich werde 
ihm stehts helfend zur Seite stehen, und habe in mir 
die feste Ueberzeugung, dass es ihm noch einmal 
recht gut gehen wird. — Von seinem Bild in Cöln 
haben wir noch nichts gehört! — Nun adieu liebe 
Mutter, ich hoffe, dass Du und Emma wohl und 
zufrieden das schöne Wetter geniessen könnt 
Grüsse Emma Dein Sohn 
Alfr. Rethel, 
Aachen den 27. Septbr. 1847. 
Lieber Steinle! 

Zunächst meinen besten Gruss und die Voraus- 
setzung, dass diese Zeilen Sie und die werthen 
Ihrigen im erwünschten Wohlsein antreffen möge 
— dann, das Bekenntniss, dass eine materielle Zunft- 
angelegenheit leider der directe Grund dieser Zeilen 
sein muss, wobei ich jedoch voraussetze dass mein 
bisheriges Stillschweigen im lieben deutschen Hause 
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nicht so sehr zu meinem Nachtheil ausgelegt ist 
worden — nach Geschriebenem darf man uns in 
keiner Weise wohl beurtheilen —. Darum zur 
Sache; im Verlauf meiner hiesigen Arbeit habe ich 
an einem Theile derselben welcher uns (ich und 
Klar) hinlänglich ausgetrocknet erschien versucht 
zu temperiren und zwar nach der bekannten Art 
mit Eigelb und Essig, zweimal das leere Ei mit Essig 
gefüllt zum Eigelb — die Wahrheit zu gestehen 
sagte mir die Weise schon unter der Hand nicht zu 
— mir erschien die Brühe viel zu dünn und nur 
wo ich eine reine Farbe im Naturzustande mit der- 
selben verdünnt auftrug erreichte ich was ich wollte 
— dagegen alles lasiren und dünn retuchiren mit 
gemischten Thönen floss unangenehm auf der Wand 
umher und wollte kaum trocken — ich liess nun 
dieses Hülfsmittel, und zwar zu meinem Glück, 
denn nach Verlauf von etwa 4 Wochen fing meine 
Tempera an, den schönsten Schimmel zu ziehen — 
zuerst glaubten wir es sei Salpeter bis zuletzt mit 
Wasser und Schwamm an einer Stelle die Tempera 
heruntergewaschen der 
Schimmel verschwand, 
und bis jetzt (etwa 14 
Tagen) auch nicht wieder 
gekommen ist, welches 
nun wohl beweist dass 
diese Art wohl nicht die 
rechte sein wird — aber 
ohne Tempera geht es 
wohl nun einmal nicht 
und besonders bei mir 
als einem Anfänger im 
Frescomalen, darum ist 
meine Bitte an Sie lieber 
Steinle mir aus dem rei- 
chen Schatz ihrer Erfah- 
rung, zu dem noch die 
berathenden Stimmen un- 
serer tibrigen Freunde und 
Colegen dort, das ihrige 
hinzuthun können, mir 
cine andere Art Tempera 
zu verrathen und mir sol- 
che baldigst mitzutheilen, 
dennin 1 4 Tagen gedenke 
ich mit meiner Grabscene 
fertig zu sein, und habe 
alsdann, falls die Klugheit 
mir nicht räth das Retu- 
chiren bis zum nächsten 
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Jahr zu lassen, grosse Lust das Bild ganz zu vollenden. 
— Sie sehen aus diesem nun dass ich die Hände nicht 
in den Schoss gelegt habe, und hat mir dies scharfe 
Arbeiten ausser meinen künstlerischen Resultaten 
auch den Vortheil gebracht dass ich damit ein star- 
kes Heimweh nach Frankfurt betäuben konnte. 
Ich glaube mit meiner Arbeit, bei mässigen An- 
sprüchen mich zufrieden erklähren zu dürfen — 
auch fängt die Sache an den Hiesigen zu gefallen, 
wobei ich es wohl als ein Glück bezeichnen muss 
dass die Malerei gerade mit diesem Bilde begann 
indem es wohl eines der dankbarsten sein dürfte 
obgleich schwer, sehr schwer, fortwährend in dunk- 
len Thönen zu arbeiten z. B. 2 Pfund dunklegrüne 
Erde ist schon darauf gegangen ı Pfund dunkle 


Terasiena etc dabei eine Masse von Detail — täg- 
lich 4— 5 Paletten, und endlich der Lichteffect — 
dabei nichts weniger als günstiges Wetter — ge- 


nug, mein Bild wird fertig — auch Scitze und Pause 
musste ich hier noch machen; nur so konnte ich es 
aber auch hier aushalten — die wahrhaft schöne Um- 
gegend abgerechnet ist 
hier wenig was künstle- 
risch anzuregen im stande 
ist — dazu als Maler ganz 
allein zu stehen, ich, der 
ich in dieser Hinsicht so 
sehr verwöhnt wurde aus 
demliebenseltenenKunst- 
kreiseinSachsenhauseher- 
ausgerissen und hierher 
zwischen al den Färber 
uud Nadelfabricanten ge- 
worfen undzwar fürlange 
Zeit — ich habe hier erst 
recht meine Kunst lieben 
gelernt — es ist gut dass 
das Papier hier zu Ende 
geht, sonstwürde ich eine 
Stimmung verrathen die 
nicht ganz zu meinem 
Barte passt. Nun adieu 
lieber Steinle einen schö- 
nen Gruss an Ihre werthe 
Frau an Veith, Ballen- 
berger, v. Stralendorfund 
die Uebrigen und die 
Bitte um einen baldigen 
Brief. 
Ganz der Ihrige 
Alfr. Rethel. 
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An die Mutter. 
Dresden den 3. Fbr. 1851. 

Soeben liebe gute Mutter erhalte ich Deine bei- 
stimmenden und beglückwünschenden Zeilen so 
wie die gleichen Sinnes von der guten Emma; durch 
dieselben bin ich um vieles froher und beruhigter 
in meinem Gliick und sehe ich jetzt mit sicherem 
Erwarten der weiteren Entwicklung dieser fiir mich 
so entscheidenden Angelegenheit entgegen! Nehmt 
daher beide meinen herzlichsten und warmsten Dank 
für die Beweise Euerer Theilnahme und besonders 
Dir liebe Mutter für Deine Zustimmung — werde 
ich Dir meine Marie* seiner Zeit persönlich Zu- 
führen, so wirst Du Deine Glückwünsche bestätigen 
und erneuern — sie wird durch ihre Aufgabe mir 
nie fern in meiner Kunstwelt werden, und selbst 
stets den regsten Antheil an dem nehmen was ich 
schaffe. Obgleich es mich drängt von ihr weiter 
fortzuschwätzen, so sind doch unmittelbare Anlässe 
da, mich gleich an euch schriftlich zu richten. Zu- 
nächst ist es Dein Unwohlsein und die damit ver- 
bundene Muthlosigkeit, welche aus Deinen Zeilen 
sichtbar hervorgeht und dass durch diesen Grund 
sowohl als auch durch meine nächste Zukunft Du 
veranlasst den Plan nach Aachen jetzt zu ziehen, 
aufgegeben hast. Mit diesem letzteren Entschluss 
muss ich gestehen, dass ich nun ganz einverstanden 
bin, und dass erst ein Ueberzug nach Aachen statt- 
finde, wenn wir alle dort beisammen sind und eins 
das andere wirklich nothwendig hat — es kann 
sogar wenn ich meine zu erwartenden Verhältnisse 
überdenke wohl möglich sein, dass ich einen Winter 
in Aachen zubringen werde, da ich mit meinen Vor- 
arbeiten für die zweite Hälfte des Saales in der 
Unterbrechenszeit mich bedeutend vorarbeiten kann 
und mir das Wandern nebst Frau höchst unange- 
nehm sein würde — auf jeden Fall kommt zu die- 
sem Unternehmen eine günstigere Zeit, — Bei Dei- 
nem Unwohlsein liebe Mutter trägst Du mit, an 
dem allgemeinen Uebel, und scheint dies ein Seegen 
des milden Winters zu sein — die Leute, die der 
Grippe verfallen, sind alle im höchsten Grade an- 
gegriffen, jung und alt — hier ist kein Haus wo 
nicht eins oder mehrere auf der Nase liegen. Halte 
Muth und bedenke, dass Du auch Zeugin von 


meinem Glücke sein musst, — dass ich Dir eine 
Schwiegertochter von der niedlichsten und feinsten 
Art zuzufiihren willens bin! — Ich bin natürlich 


viel im Hause meiner Liebe, was mich denn auch 
mit dem weiteren Kreisen der Familie bekannt 


* Marie Grahl, Rethels Braut. 


macht — so war vor ein paar Tagen der Geburts- 
tag vom Grossvater und zu demselben erschien von 
Berlin der ältere Bruder meiner zukünftigen Schwie- 
germutter nebst Frau und Kindern, er ist Justiz- 
beamter und ein sehr guter Mann — seine Frau ist 
eine Nichte des verstorbenen Felix Mendelsohn und 
trägt denselben Namen — ich wurde herzlich von 
ihnen begrüsst — seitdem bin ich öfters mit ihnen 
zusammen gewesen; froh und heiter geht esin dem 
Hause zu, stehts wird nach dem Souper getanzt wo 
die Mutter meines Schatzes energisch am Klavier 
sitzt und spielt, während ein paar ältere Professoren 
der Academie mit dem Grossvater im Nebensaale 
Whist spielen. Nur eins befürchte ich, dass ich 
meiner guten Marie nemlich nicht ein so gutes 
Leben verschaffen kann, als sie es bisher gewohnt 
gewesen — doch ihr einfacher Sinn wird sich bald 
hierin finden — von ganzem Herzen liebt sie mich 
und Gott wird seinen Seegen geben. Das ist ein 
ungewohnter Anlass zum Schreiben und ihr werdet 
öfter von mir hören. Lebe wohl liebe gute Mutter 
Du wirst sehen, alle Deine Sorgen spinnen sich lang- 
sam aber sicher ab; — auch unsere Laura wird den 
Lohn ihres seltenen Wirkens und Geschicks sicher 
noch hier auf Erden ernten. Grüsse Emma recht 
sehr und behalte Muth Dein Sohn 
Alfred Rethel. 
An seine Braut. 
Blankenberg d. 16. Septbr. 1851. 

Ach vielgeliebte Maria was für eine tiefergrei- 
fende Freude, für eine Seeligkeit haben Deine beiden 
so liebenswürdig unruhigen Briefe hier — fast am 
Ende der mit bisher bekannten Welt auf mich ge- 
macht — ich glaube nie bin ich so schriftlich von 
Deinem liebenden Herzen so warm begrüsst, so 
über alle Maassen klahr geworden über das unend- 
liche Glück Dich Engel mein, nennen zu dürfen! 
Maria wenn Du in Deinen Zeilen von dem Glücke 
sprichst, was ich Dir gebracht so ist dieses eine An- 
regung, ein Spiegel für mich worin ich immer 
mehr, immer klahrer Deinen hohen Wert erkenne 
und mein Herz ein Jubellied nach dem Andern mir 
das glühendste Verlangen nach meiner Liebe zu er- 
leichtern sucht — so war es, so ist es jetzt — frei 
und ungestört, nur die gewissenhafte Besorgung 
meines hiesigen Zwecks ausführend, hänge ich ganz 
und gar Deinem Andenken an, beschäftige mich 
nur mit Dir, und begleitet mich Dein Bild in allen 
gewaltigen und merkwürdigen Episoden meines 
hiesigen Lebens — Otto ist gestern fort nach Hause, 
so bin ich scheinbar allein — mit Niemand habe 
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ich Bekanntschaft gemacht — ich bedarf es nicht 
— an Dir ist mein Gruss wenn der junge Tage an- 
bricht, und ich vor dem Frühstück meinen Spatzir- 
gang längst der wogenden See mache, die mir schon 
recht befreundet ist, so ist mir es als gingst Du mit, 
und mein ganzes Wesen ist so von Dir ergriffen 
dass ich in Wahrheit laut zu sprechen anfange und 
das Beste was die See in der Nacht ausgeworfen 
zurückgelassen wird Dir gezeigt, erklährt — ich 
höre dann das Donnerähnliche Getose der Bran- 
dung in nächster Nähe nicht, ganz Dir, mein Leben 
— das liebe Bild, als ich vom Vater gemalt nach 
diesem schauen musste, und links von seiner Seite, 
Dich Geliebte in jenem Sessel sitzend, mit Deiner 
Arbeit, mit Deinen leuchtenden Augen voller Liebe 
für mich selbst in hinreissender Lieblichkeit — da 
der lose Zufall gefällig mir auch mehr der schönen 
Reize meines Himmelsmädchens zeigte dies rei- 
zende Bild und vielen hunderten Maria mein, treh- 
ten lebhaft und mit freudiger Ungeduld in meine 
glühende Phantasie — was kann da der Ocean 
machen, und wenn er mich auch 2 mal den Tag 
den Kopf auf die derbste Weise schüttelt und an 
die 30 mal mich dermassen über und über schüttet 
mit seinem 12—13 Grätichen Wasser so legte sich 
dieses glühende Verlangen nach Dir nicht — viel- 
mehr jubelte ich jedesmal wenn so eine Woge über 
mich hinweg gegangen, und das Seewasser dass er 
mir in seinem Uebermuth in den Mund gezwungen, 
wie ein junger Walfisch in die Höhe gespritzt 

Deinen lieben Namen, und empfange dann unmittel- 
bar nachher die fernere Welle. — So lebe ich hier, 
meine geliebte Marie, Dein in voller Liebe und Er- 
innerung und in der Freude Dich bald an mein 
Herz zu drücken — ver- 
stehst Du auch mein 
Herz wie das Letztere 
gemeint ist? ich lasse 
dann meine Arme nicht 
wieder los — Du bist 
obgleich Königin über 


drückend werden — Du mein Leben nur für 
Dich bin ich da! — Ich habe morgen meine 
12 Bäder genommen — dann nehme ich noch 
го Bäder und die Zahl einer ordentlichen Cour 
ist vollständig und da kann ich ganz gut bis zum 
21—22 Septbr. mit fertig werden und Alles Ueb- 
rige wird schnell abgemacht, und wie voraus er- 
kannt werde ich mit letztem Septbr. schon bei Dir 
sein. 
An seine Frau. 
Düsseldorf, den 6ten Mai 1852. 
Meine liebe Maria. — — Ja, dieser Brief des 
vergangenen Sonntags, geliebte Maria ist mir auch 
tief in meinem Herzen aufgenommen und hoffe ich 
zu Gott dass mir auch ein frisches Leben und Wir- 
ken für uns Beide vereint, — zu Theil werde 
aber besonders für Dich, meine liebe Maria; — Du 
kennst nun mein reizbares Gemüth und wirst es 
begreifen können, dass ich während dieser Zeit auch 
zum Schreiben nicht mich aufgelegt fühlte; da habe 
ich nun auf dringendes Zureden meiner Schwester 
im eigenen Gesundheits Zustand, von gestern Mor- 
en eine kurtze Reise nach Cöln gemacht; — ich 
wollte eigentlich nach Bonn, im Augenblick der 
Abreise empfiehlt mir der Arzt meiner Mutter für 
meinen Zustand den bekannten und geschätzten 
Sanitätsrath Königs in Cöln; — diese Reise war 
bald gemacht, und ich erinnerte mich auch dieses 
tiichtigen Arztes schon längst mit seinem Berühmt- 
sein zu kennen habe demnach nun auch, Gott sei 
gedankt, meinen Zweck erreicht, in mir die Persön- 
lichkeit dieses Arztes bei seiner bedeutenden medici- 
nischen Erfahrung sehr Vertrauen erregend und theil- 
nehmend sich ausspricht. Er hat mir vollständige 
Heilung bei treuer Be- 
folgung seiner Mittel 


versprochen. 
У N. 5. 
Jee Ich hätte Dir noch 
e „Î Manches zu sagen aber 
X der Arzt hat auf einige 
Zeit mir jede längere 


mich und doch meine PEE : ЧА? 

Gefangene aber so NIE 1237 LD Jf Kopfanstrengung ver- 

wahrhaftig wie Gott Kack u a sagt; verzeihe daher 

uns gegenwärtig ist, y қ и Ae ) wenn ich kürtzer an Dir 

sollen diese Bande nie di 7 су, { 4 schreiben werde. — 

Dir Kummer nie Dir FR 3 Dein Alfred, 
ALFRED RETHEL, DON QUIXOTE. ZEICHNUNG, 1533 
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KARL SCHUCH, ENTENSTILLEBEN 


AUS EINEM 


TAGEBUCH 


KARL SCHUCHS 


Kenntnis der Mittel. 
ie Erweiterung des Gesichtskreises ist das Ein- 
Ё) zige, was man für die künstlerische Erziehung 
Anderer thun kann. Rezepte an die Hand geben, zeigen 
wie man’s machen soll, kann man nicht und wäre man 


Anm, d. Red.: Dieses sind einige Seiten eines bisher unver- 
öffentlichten Tagebuchs, das aus der Pariser Zeit Karl Schuchs 
stammt. Der Freund und Studiengenosse des Künstlers, Karl Hage- 
meister, macht uns über diese Aufzeichnungen folgende Angaben: 
„Die Tagebücher Schuchs sind in Paris entstanden und zwar vom 
Herbst 1882 an, Er schrieb mir im Dezember 1882: ‚Ich habe ein 
Heft angelegt, mit den verschiedenen hervorragenden Namen 
von Daubigny, Troyon, Corot und anderen und lege alle meine 
Beobachtungen und flüchtigen Notizen da zusammen, Beschrei- 
bungen von Bildern, Beleuchtung, Palettensatz und dergleichen 
Das Heft wächst,‘ — Als ich im Herbst 1883 nach Paris kam, 
schrieb er weiter und legte ein neues Heft an, in das er bis 
1885 Eintragungen gemacht haben wird.“ Wir drucken vor 
allem die Sätze ab, die allgemeinere Betrachtungen enthalten. 
Der weitaus größte Teil des Tagebuchs besteht aus oft sehr 
eingehenden Farbenanalysen vor Bildern anderer Maler, die im 
„Salon“ oder sonstwo Schuchs Interesse erregt hatten, Diese 
Analysen würden dem Leser nicht viel sagen können, so gros- 


4 


> 


der beste Maler. Kunst ist ja kein Ding, was einer dem 
andern nachmacht und ablernt — das muss jeder aus 
sich heraus erzeugen; es ist also mehr ein Erziehen 


des künstlerischen Triebes, was die Aufgabe des Lehrers 


ist zu helfen das Eigene im Menschen frei zu 
machen — alles andere ist Dilettantismus und sei es 


noch so schön. Das Studium der andern kann nur den 
Zweck haben uns über die Verwendung und Tragweite 
der Mittel des Handwerks zu instruieren. Selbst darin 
darf man nicht zu weit gehen, weil jede Anschauung 
ihre logische Verwendung der Mittel hat, die sich so 


nicht auf eine andere übertragen lässt — daher für 
jeden — Künstler — eine andere sein muss. 


sen Wert sie für den Maler selbst gehabt haben mögen. Einige 
der in dem Tagebuch mit der Feder flüchtig gezeichneten Bilder- 
notizen geben wir wieder. Für die Reproduktionserlaubnis sämt- 
licher hier wiedergegebener Bilder sind wir der Kunsthandlung 
Karl Haberstock-Berlin verpflichter, die auch Besitzerin der auf den 
Seiten 300, 301, 302, 303, 305, 306 u. 307 abgebildeten Werke ist. 
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Fatal. 
Es mag ja unangenehm sein, dass es nichts ‚giebt, 
an das man sich so recht direkt halten kann — das 


ist aber cine „Eigentümlichkeit““ der Kunst. 
Ton und Harmonie. 

Bei uns verwechselt man auch Ton mit Harmonie 
— Sauce. Die Franzosen zeigen, dass Helligkeit auch 
Ton ist — gleiche Lichtstärke — auch ohne Sauce. 

Die Halben. 

Die ,,Halben“ in der Kunstgeschichte spielen eine 
blasse, vermittelnde, nicht beneidenswerte Rolle, wie 
die Eklektiker, die sie auch sind; sie sind vorsichtig und 
überzeugungslos, ohne Begeisterung für eine Idee und 
wollen sich bloss nicht aussetzen — heute den Impressto- 
nisten gegenüber scheint das sebr begreiflich —. Und 
doch sind’s wieder bloss die „Affen“, die die an sich 


richtige Idee verderben. — Hütet euch vor euren 
Freunden! 


Es kann ein schlechter Philosoph oft Meister der 
Sprache sein und ein guter kann ihn deshalb studieren, 
ohne sich seiner Philosophie anzuschliessen. 

Ka 

Ich bin meiner Einsamkeit frob. Sehe ich alle diese 
schlechten Bilder so sage ich mir, es wäre doch traurig, 
wenn du mit diesen Leuten auch noch umgehen müsstest. 
Wenn man sich an den und jenen erinnert, die man 
gekannt, muss man sich sagen: was kann denn so ein 
Pieh auch Vorstellungen haben, die uns interessieren 
könnten — und gar noch als Kunst! Denen mag man 
im Leben nicht begegnen. 

Mancher nützt einem dadurch, dass man sieht, wie 


KARL SCHUCH, STILLEBEN MIT FLASCHEN 
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KARL SCHUCH, STILLEBEN MIT ENTE 


wenig Berechtigung Einbildung eigentlich hat — und 
man legt solche Thorbeit ab. 
Vom „Salon“. 
Sehr viele Landschaften haben keinen weiteren 


Existenzgrund als gross zu sein und grün — und 
weiter (ist) nichts davon zu sagen: sie sind grün und 
gross, 


Früber malte man sie trotzdem sie bloss grün sind 
— heute weil. 

Gilt auch vom Genre, was die Grösse betrifft. 
Wenn Werner das unbedeutende Motiv ,,Museums- 
besuch“ noch mit etwas Humor versetzt und klein malt, 
geht das; Beraud* macht das lebensgross — seine 
Menschen stehen lebensgross als Staffage hingepflanzt 
inhaltlos herum — wie Stilleben. Das ist sehr instruk- 
tiv, weil es deutlich beweist: je weniger Geist, desto 
mehr muss die Materie herhalten, je weniger Qualität, 
Je mehr Quantität. Das ist nur ein Beispiel — durch- 


Jean Béraud, Genre- und Porträtmaler, Schüler Bonnats, 


schnittlich sind die grössten Bilder die schlechtesten. 
Denn schon der Maler fühle sich instinktiv gedrängt 
einen Ersatz zu geben für das was ihn fehlt — es ist 


ja, wenn man nicht in die Tiefe geben kann, das Ein- 


zige was uns übrig bleibt in die Breite zu gehen. So 
die „beiden Schwestern“ Es ist da kein Grund zur 
Grösse, als um jeden Preis aufzufallen. Sie erreichen 
auch ihren Zweck und schreien's laut hinaus wie geist- 
los sie sind. 

Als Béraud dieses Ding im Louvre anstrich, stand 
er da wie ein junger Gott, für den die alten Meister 
bloss deshalb gemalt, damit er sie seinerseits einmal 
benutzen und (sie) ihm ein Motiv abgeben. Er erregte 
viel Aufsehen, besonders bei den Kopistinnen. Ach, 


jetzt weiss es ganz Paris, dass er ein Esel ist, 


Man sehe bloss bei den „Geschickten“ wie sie eine 
Hand, Luft, Kopf malen dass ist der Maassstab. 
% 
Hitet euch vor den Jüngeren! 


һә 


wohl die andern studieren — man lernt 
die Verschiedenheit der Anschauungen 
kennen und bemiibt sich auch eine zu haben 
— man lernt auch Tragweite und Ver- 
wendung der Mittel kennen. Doch soll 
man nicht, indem man sie verwendet wie 
X oder Y, sich deren Vorstellung und 
Anschauung herbeiziehen und aufpropfen. 
+ 

Man muss durchaus zu einer strengern 

Anschauung kommen; die geniale Flott- 


CIE heit hat sich überlebt — das hübsche Bet- 
== = I läufige. 
ei Sak | ТА / ES 
у МАА н Kee А. AAA Ki 
E E а А 6. Ж. а . s. о д: 
ANA PIPI 2” 2 Es liesse sich ein interessantes Biichel- 
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„Man wird bloss durch die Seinen verraten.“ Sie 
sind’s, die durch Unverstand und das bekannte „Höher- 
springenwollen der hinteren Schafe“, durch ihren miss- 
verstandenen Eifer, im bloss äusserlichen Erfassen 
eines Prinzipes immer und ewig der Sache schaden — 
sie sind's, die in bester Absicht unbewusst die Kari- 
katur der Sache zeigen und einem so dieselbe eklig 
machen. 

Hütet euch vor den Jüngeren! Schon geht es dem 
Impressionismus so, zu Anfang schon trampeln sie den 
Funken aus, der darin glüht; jeder avill sich auszeich- 
nen und überbieten an Manier statt an Geist und 
Selbstsuchen, jeder will neuartiger sein als der andere. 
Der geistige Gehalt einer Idee ist ihnen nicht so leicht 
zugänglich und so sind's die Aeusserlichkeiten an denen 
sie sich und andere sättigen. (Lieber Freund, die 
Aebnlichkeit ist bloss zufällig.) 
Am leichtesten fällt dieses natür- 
lich denen, die durch kein künstle- 
risches Gefühl gehalten sind. 

ж 
Es ist im Impressionismus ein 
Versuch zu einer strengeren An- 
schauung in Farbe, (zu) natur- 
wahrere Wirkung zu kommen — 
das ist das Fünkchen. 
Angelerntes Abgegucktes. 

Man verkauft sich viel theu- 
rer, wenn man sich fremde schöne 
Federn aufsteckt; aber wertvoll ist 
bloss was man in sich findet und 
rechte Freude, kann man am An- 
gelernten nicht haben. Man soll 


chen schreiben iiber das Kolorit bet den 
Alten und Neuen. Das Schwierige läge 
hauptsächlich in der Einteilung des Stoffes. 
ж 
Habe was gelernt — ja; das ändert aber nichts 
im Maass — vielleicht in den Resultaten. Wissen schafft 
wohl Können; aber man kann sich bei alledem sehr un- 
befriedigt fühlen — trotz Fortschritt. 
Ki 
In mittlerer Dunkelheit wendet sich Schwarz am 
besten an, aber weder im tiefsten Dunkel noch im 
hellen Licht. Darum besonders in Landschaft ist das 
Malen aus gemischtem Schwarz und seinen Komponen- 
ten vorzuziehen. 


Fgh 


it 

Meine Palette Schwarz, Asphalt, Chrom war ganz 
gut gefunden; nur musste noch Cobalt, Indischrot und 
r(oter) Lack dazu und Sienna, Neapelgelb und etwa 
gelber Lack. 
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Nimmt man Cadmium für Chrom so sollte man 
auf körperlicheres Rot sehen, um nicht zu transparent 
zu werden. 

% 

Die „Unterstandslosen“ im Louvre, vorzüglich 

wenn sie kalte Füsse haben. 
ж 

Nichts geniert mehr als Mittel einer Vorstellung 
anzuwenden, wenn wir letztere nicht haben. Das 
hindert bloss die eigene Vorstellung auszudrücken und 
ihre Mittel dazu zu finden. 


nicht endlich eine Reaktion im Stoff eintreten — sollen 
wir das nie verwenden und immer im Spinat bleiben? 
Ist das allein darstellbar? Zum Studieren war's gut, 
gerade weil uns die Einfachheit zwang ins Tiefe zu 
gehen — das Motiv bestachnicht durch sich — das Maler- 
auge musste es erst zugänglich machen. H.* bleibe zu 
Haus bei seiner Natur, die ihm vertraut — meine Na- 
tur sind die Alpen, das heisst was ich am besten kenne. 

Wir haben jetzt keine Alpenmaler, es ist in schlechte 
Hände geraten. 


KARL SCHUCH, SCHMIEDE VOM WESSLING 


Selbst sehen und selbst finden — darin liegt die 
Bedeutung der Meister. 
ж 
Mancher verbungert bei vollem Kübel, der nicht 
zu fressen versteht; mich hat die Einsamkeit das 
Studieren gelehrt. 
ж 
Ich geb's nicht auf. Auf Grund des durch die 
Franzosen vertieften Verhältnisses zur Natur, aus 
dem Studiencharakter heraus jetzt die Alpennatur an- 
zupacken, 
Ein neues Verhältnis; wir haben gelernt Luft, 
Wiese, Baum und Strauch zu sehen und darzustellen 
und sonst vieles, durch Courbet, Daubigny, Corot; soll 


Wenn sie keine Melodie haben besetzen ste das 
Orchester doppelt. 


dal 
Gi 


Man ist viel farbiger, namentlich bei Luft, wenn 
man die Farben statt zu schr zu vermischen mehr 
nebeneinander hinsetzt und (sie) auf der Netzhaut 
(sich) mischen lässt. 


Jetzt, wo der Respekt nach dem Salon vor den 
Anschauungen anderer gefallen darf man's vielleicht 
wagen selbst eine zu haben — mit eigenen Augen zu 
malen suchen. 


ж 


* Wahrscheinlich Karl Hagemeister 


KARL SCHUCH, LANDSCHAFT BEI FERCH 


Juvenal Satiren lesen. 


1 


1 
1201 Journale іп Paris erscheinend! 
Ein Kritiker über Leibls Bild: — dafür gebe er 
die ganzen 2000 Bilder des Salon! 


ie 


ы 


In Salzburg gelesen: ,,Gross dumm bin ich weil 
ich nicht alles weiss.“ In Norddeutschland denkt man 
so nicht. 

D 

Wenn der Selbsterhaltungstrieb der wichtigste ist 
am Menschen — dann sind die Tiere die vollkommen- 
sten Geschöpfe, die haben das längst begriffen und ge- 
übt — dann kommt der Bauer, dann erst der Rest. 

Der Bauer kann so stolz sein, dass ihn einGeschenk 
demiitigt, nie so, dass ers ausschlägt. 

Ei 

Hier sind Flecken an der Sonne, dort aber wohl 

keine Flecken, aber auch keine Sonne, 


Die Alten machten die Weiss wie Manet, nur 
statt Sienna nahmen sie Asph(alt), Ocker, r. Lack, 
dann Neapelgelb, Blau, 

Im Grund malte Courbet ebenso, statt Ultr (ama- 
rin) = Pariserblau, statt Neapel vielleicht Chrom 
dunkel, Sienna vielleicht mit Chrom für Ocker. 


de 
GI 


Erdige Kartoffeln — schönes Grau. 
ж 
Wer unrichtig weiss ist schlimmer dran als wer 


gar nichts weiss. 
Auf Brachfeld bauen ist leichter denn auf Wald, 
der erst gerodet werden muss. 


Ж 


Kunstfalsifikate. Н. 

Das zu lernen was man nicht kann ist an sich 
recht gut und schön, besser aber jedenfalls das auszu- 
bilden, wozu die Fähigkeit in uns liegt und nichts 
gegen die Natur versuchen. Der Fisch thut jedenfalls 
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besser sein Schwimmen zu pflegen als fliegen lernen 
zu wollen. 
ж 

Was der Laie von der Malerei will, sind Bilder- 
bogen für grosse Kinder. 

* 

Ein Daubigny bei Sedelmayer .... Seine Palette 
ist mir lieber als Jettel*, freier, nicht so abgesteckt, ge- 
lenkiger und umfangreicher und könnte man damit 
jeden Fettel herausbringen. 

= 

Delacroix- Rousseau und die andern romantischen 
Neuerer nnd Zeitgenossen haben doch wohl die beste 
Palette gehabt. 

+ 

Monet arbeitet doch im Vorgrund zu viel mit 
den Farben der Luft. Es wird freilich alles hellfarbig 
und luftig, aber wenn auch alles zurückweicht, so geht 
doch vor dir zu wenig vor. 

Erst alles Vorgrund — jetzt alles Hintergrund, 
Da ist Lepage** doch richtiger, wenn auch Monet un- 
gleich grösser ist. 

Da ist wieder zu vermitteln. Kühle Arbeit — aber 
da liegt die Aufgabe. 

Darauf ist jetzt auf den Ausstellungen das Augen- 
merk zu richten. 

Bastien-Lepages Palette scheint wohl die modernste 
und gebräuchlichste zu sein — nun ihre verschiedene 
Anwendung verfolgen; aber wie werden einst die mit 
gelben Lack gemalten Bilder aussehen. 

Pfingsten. 

Das Komponieren kann in zwei Richtungen ge- 
schehen, die sich wohl ausschliessen, indessen bis zu 
einem gewissen Grad kombinieren können. Diese zwei 
Richtungen sind Form und Farbe. 

In letzterer Richtung wird der, der auf Farbe 
komponiert das Gesetz der komplementären Wirkungen 
als etwas Positives zu berücksichtigen haben. Wir 
wissen, dass komplementäre Farben sich gegenseitig 
steigern und so eine starke — die stärkste Farben- 
wirkung geben. 

1. Immerhin wird eine dominieren müssen. 

2. Wird eine reiche Orchestrierung wieder den 
Gegensatz für unser Auge vermitteln müssen, das 


heisst, jede einzelne der beiden gegnerischen Farben 

* Eugen Jettel, geb. 1845 in Mähren. Von den Fontaine- 
гаар beeinflusst, dem jüngeren Wiener Malerkreis ange- 
lérend, 


"ж Jules Bastien-Lepage. 
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müsste sich in allen sonstigen Verbindungen mehr oder 
weniger zeigen — besonders in denen aber, die zwi- 
schen ihnen liegen und den Uebergang allmählich bil- 
den und verständlich machen. 

Zum Beispiel: Stilleben von Artischoken und 
Aepfeln, Weinglas usw. Also grün und rot (Ver- 
mittelung Gelb-Orange). Grün bis ins Blau und 
Violett einerseits, besonders aber ins Gelb und Orange, 
das die drastische Brücke bildet von einer zur andern. 

3. Der neutrale weisse Grund, das Tischtuch, Por- 
zellanteller und Silber, bilden den klarsten neutralsten 
Grund, auf dem sich diese koloristische Handlung ab- 
spielt, d 

Dieses Weiss ist auch gleichzeitig ein zweiter Ge- 
gensatz, zwischen farblos und farbig und steigert auch 
als solcher die Wirkung. 

Ki 

Teilt man sich einem Minderen mit, so hält er 
entweder sich für „Etwas“ oder dich für „Nichts“, 

$ 

Wenn die Deutsche dumm und schlecht genug ist 
sich zu prostituieren, dann ist sie auch zu dem Ge- 
schaft zu dumm und zu schlecht, 


Vi 
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FRIEDRICH 


DER GROSSE 


IN DER KUNST 


VON 


Di m 24. Januar hat die Berliner 
; Akademie eine Ausstellung 
eröffnet zum Gedächtnisse des 
vor 200 Jahren geborenen 
grossen Königs. Das Pro- 
gramm ist einer Änregung des 
s Kaisers zu danken und wurde 
aufs glücklichste entwickelt durch das oft bewährte 
Organisationstalent des Akademiepräsidenten Arthur 
Kampf und die ausdauernde Tüchtigkeit Alexander 


MAX J. FRIEDLÄNDER 


Amersdorffers. Reiches, durch Paul Seidels Be- 
mühung geordnetes Material kam namentlich aus 
den Schlössern von Potsdam. 

Friedrich in der Kunst: ist das Thema. Der 
König in hundert Spiegeln. Wie die Anekdote 
wuchert, wie die Legende ihre Schleier um die 
harte Thatsächlichkeit breitet, wird sichtbar. Zuerst 
das Ikonographische aus Monumenten des achtzehn- 
ten Jahrhunderts, Gemälden, Kupferstichen, Skulp- 
turen. Dann die patriotische Arbeit preussischer 
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ANTOINE 


ADOLF MENZEL, FRIEDRICH DER GROSSE UND DIE SEINEN BEI HOCHKIRCH. 1856 
MIT GENEHMIGUNG DES VERLAGS GUSTAV SCHAUER, DERLIN 


Maler des neunzehnten Jahrhunderts: Friedrich als 
Objekt — und oft als Opfer — einer Genrekunst, 
die zum Monumentalen aufstrebt. 

Der König war nicht nur Gegenstand der Kunst, 
er hat als Sammler, Gönner und Bauherr schöpfe- 
risch oder doch fördernd gewirkt. Er hat die bil- 
denden Künste zwar nicht ernst genommen, ihre 
schmtickende Wirkung aber geliebt und reiche 
Mittel, Geist und Mühe aufgewendet, seiner Per- 
son einen glänzenden Rahmen zu geben, indessen 
diese Person mit den Jahren immer schlichter und 
geistiger wurde. Einen Abglanz der in den Schlüs- 
sern wohl konservierten Pracht fällt in die Akade- 
miesäle. Zwei Räume der Ausstellung sind sehr ge- 
schickt mit schönen Möbeln aus Potsdam dekoriert. 

Friedrich als Bauherr: dieses Thema konnte nur 
gestreift werden. Eine Reihe photographischer 
Aufnahmen und alte Veduten erinnern mindestens 
an das Kunstgebiet, auf dem der König sich am 
glücklichsten bethätigt hat. 

Friedrich als Sammler: dieses Thema blieb dies- 
mal beiseite. Hatte doch die Akademie-Ausstellung 
von 1910 die von dem König importierten franzú- 
sichen Kunstschätze zu einem Ganzen vereinigt, das 
unvergessen Ist. 

Zunächst präsentiert sich die Ausstellung als 
Porträtgalerie. Der König selbst im Mittelpunkt, 
auf verschiedenen Altersstufen, Verwandte, Freunde, 
Generäle, Prinzessinen, Tänzerinnen. 

Wer sich nähert, begierig, die reiche, tiefe und 
widerspruchsvolle Natur Friedrichs ausgeprägt zu 
finden, wird enttäuscht. Antoine Pesne hat den 
Kronprinzen des öfteren gemalt. Das bekannteste 
Exemplar — aus dem Kaiser- Friedrich- Museum 
fehlt nicht, und mehrere, wenig davon abweichende 
Fassungen gesellen sich hinzu. Ein Prinz, der ge- 
sunde Tüchtigkeit mit heiterm Lebensgenuss im 
schönsten Gleichgewichte zu halten scheint. Mehr 
nicht. Damals hatte der Dämon die Züge noch 
nicht geprägt, oder doch nicht so scharf geprägt, 
dass der Hofmaler, dessen Blick gewiss nicht in die 
Tiefe drang, besonderes wahrzunehmen vermocht 
hätte. Später, als Denkarbeit und Schicksal den 
Kopf umgeformt hatten, erhielt kein Maler, ge- 
schweige ein grosser Maler, Gelegenheit, den König 
kennen zu lernen. Die Volksvorstellung, die sich 
von Pesnes blühendem Prinzen abwandte, das Genie 
in einem gebrechlichen Körper, das weitgeöffnete 
Herrscherauge in einem mageren gealterten Antlitze 
suchte, empfing zweifelhafte Nahrung. Die unend- 
lich vielen Porträts, die überall in preussischen Lan- 


den und weit darüber hinaus verbreitet wurden, 
Malereien und Kupferstiche, Büsten, Dosenbilder 
und Porzellanfiguren, zumeist Kopien von Kopien, 
zeigen die Individualität zur ärmsten Formel erstarrt. 
Zwischen Pesnes Prinzen und den populären „alten 
Fritz“ schiebt sich das relativ unbekannte Bildnis, 
das Ziesenis schuf. Dieses Porträt, das den König 
in seinen mittleren Jahren darstellt, ist leider recht 
unergiebig. 

Pesne ragt unter den Porträtisten seiner Tage 
hervor und herrscht in dieser Ausstellung. Er hat 
in langer Reihe fast alles, was in der reinen und 
scharfen Luft des preussischen Hofes individuelles 
Wesen entfaltete (bis zu seinem Tode im Jahre 1757) 
geschildert. Friedrich II. hatte diesen Maler nicht 
etwa gewählt oder nach seinem Geiste gebildet. 
Pesne war vielmehr schon 1710, in den Tagen 
des ersten preussischen Königs, nach Berlin ge- 
kommen. Er wurzelte (auch dies wird leicht ver- 
gessen) in der Louis XIV.-Periode, war 1683 zur 
Welt gekommen, ein Jahr vor Watteau, zwei Jahre 
vor Nattier, und hatte Paris schon 1703, als Watteau 
neunzehn Jahr alt war, verlassen, um eine Zeitlang 
in Italien zu leben. Seine Kunst ist eklektisch mit 
einem Einschlage von italienischer Barockmalerei. 
Endlich hat das norddeutsche Wesen während der 
siebenundvierzig Berliner Jahre seine Kunst gewiss 
nicht unberührt gelassen. 

Beim kunstkritischen Urteilen angesichts dieser 
Pesne-Galerie muss zugunsten des Meisters daran 
erinnert werden, dass er viel mit Gehilfen zu arbeiten 
hatte, namentlich wenn es galt, Bildnisse fürstlicher 
Personen zu wiederholen. Nicht nach allem also, 
was unter seinem Namen geht, darf er gerichtet 
werden. Überdies sind manche seiner Arbeiten in 
recht üblem Zustand auf uns gekommen. Halten 
wir uns an das Beste auf der Ausstellung etwa 
die unbekannte italienische Sängerin (163) und der 
Graf v. Keyserlingk (240). Wenn auch nicht so 
schlagfertig pointierend wie Perronneau oder La 
Tour, sich eher phlegmatisch gehen lassend, hat 
Pesne in einigen Männerporträts Tüchtigkeit und 
Bonhommie individuell nuanciert und meisterlich 
ausgedrückt, die italienischen Schönheiten aber mit 
blühendem Leben und gesunder Anmut erfüllt, 
Seine Farbe verrät nicht selten wählerischen persön- 
lichen Geschmack. Mit eingehendem, dabei geist- 
reichem Vortrage behandelt er die reiche Kleidung, 
Stickerei, Pelzwerk, Spitzen, Federn und Brokate. 
Nur einige ältere Arbeiten leiden unter Schwer- 
fälligkeit und Dunkelheit. Pesne erscheint für einen 


Hofmaler des achtzehnten Jahrhunderts nicht be- 
sonders höfisch und nicht besonders galant, jeden- 
falls viel sachlicher als Nattier, der massgebende 
Pariser Bildnismaler dieser Generation. 

Wenn die Kunst des achtzehnten Jahrhunderts 
überall Frankreichs Geschmacksrichtung einzuhalten 
scheint, blieb wenigstens in der Unterströmung 
deutsche Art nie ganz unwirksam. Selbst Rem- 
brandts dem Zeitgeist fremde Gestalt taucht öfters 
überraschend auf. Unvermittelt und hart steht das 
Französische neben dem Deutschen in der Produk- 
tion des in Berlin geborenen, in Paris ausgebildeten 
Kupferstechers Georg Friedrich Schmidt, dessen 
Grabstichelblätter französische Bildnisse vollkom- 
men wiedergeben, während er in seinen Radierungen 
ein verspäteter Rembrandt-Nachahmer ist. 

Gegen Ende des Jahrhunderts wird die deutsche 
Gefühlsart selbstbewusster, sowohl in Chodowieckis 
Illustrationen, wie in Anton Grafts Bildnissen. Dieser 
Radierer und dieser Porträtmaler ziehen ihre besten 
Kräfte aus der bürgerlichen Gesellschaft, die dank 
den „Aufklärern“ sich gehoben hatte, und blicken 
aus gemessener Entfernung zu Friedrich auf, um 
den es einsam geworden war. Wohl hat der Ber- 
liner Illustrator mit einigen seiner bekanntesten 
(nicht aber besten) Blätter den König gefeiert, blieb 
aber dem Gegenstand in Bescheidenheit innerlich 
fremd, da ihm zum Monumentalen, Pathetischen 
und Heroischen der Zugang fehlte. 

Die Bildhauer, die zu Anfang des neunzehnten 
Jahrhunderts vor die Aufgabe gestellt wurden, dem 
grossen König ein Denkmal zu errichten, hatten es 
schwer, da das tausendmal wiederholte Antlitz zur 
Maske geworden und der bildliche Bericht von 
seinen Thaten,kleinlich und anekdotenhaft,diePhan- 
tasie anzuregen wenig geeignet war. | 

Es klingt paradox, doch scheint diese Ausstellung 
es zu bestätigen: Menzel, der aus zeitlicher Ferne 
und auf dem beschwerlichen Umwege gelehrten 
Forschens zu einer Anschauung kam, führt näher 
an die Person des grossen Königs heran als irgend- 
ein Bildner des achtzehnten Jahrhunderts. Der Ab- 
stand war vielleicht nötig. Die Zeitgenossen waren 
geblendet und vermochten, nahe stehend, Friedrichs 
Grösse nicht zu übersehen. Immerhin hat Menzel 
eine beispiellose Leistung vollbracht, indem er die 
frederizianische Welt im Bildlichen verewigte. Wer 
des Meisters Methode, seine Wahrheitsliebe, seine 
strenge, fast pedantische Gewissenhaftigkeit be- 
obachtet, kommt leicht zu einer falschen Vorstellung. 
Rationalistisch zu erklären ist seine Schöpfung 


durchaus nicht, sie hat vielmehr Teil an jener Traum- 
sicherheit, die echter Kunstgestaltung eigentümlich 
ist. Kräfte, die sonst miteinander im Streite liegen, 
haben sich vereinigt; eine Begabung von höchst 
eigentümlicher Mischung musste geboren werden 
zur Erweckung einer gestorbenen Welt. Ob alles 
in Menzels Darstellung „richtig“ sei, wie sollen 
wir das entscheiden, woher den Maassstab nehmen? 
Menzel hat fast allein das Bildliche aus Friedrichs 
Zeit festgestellt und uns seine Gestaltung so scharf 
eingeprägt, dass sie richtig erscheint, so lange sie 
konsequent ist. Jenseits der „Richtigkeit“ ist diese 
Bildwelt überzeugend, weil sie aus inniger Vereh- 
rung geboren, Hoheit und Würde hat und dem 
Gegenstand angemessen erscheint. 

Menzel hat viel für den König gethan, indem 
er das Ideal versinnlichte und die Volkssehnsucht 
erfüllte. Der König hat aber auch viel für Menzel 
gethan. Sobald der Maler sich seiner Lieblingsauf- 
gabe zuwendet, gewinnt sein Strich an Stilsicherheit. 
Freilich hat er zwischen 1840 und 1860, also in 
der Periode seiner jugendlichen Kraft an den Ge- 
mälden und Illustrationen zu Ehren Friedrichs ge- 
arbeitet, aber auch in späterer Zeit gewann er, zu 
dem Thema zurückkehrend, die alte Kraft wieder. 
Und gewiss reckte sich der Breslauer Lithographen- 
sohn nur mit Hülfe seines Königs zu der fast maje- 
stätischen Sicherheit seines Wesens und Gebahrens 
auf, 

Vor des Meisters Gemälden, die, soweit sie dem 
Könige gewidmet sind, mit einer Ausnahme, in der 
Akademie beisammen erscheinen (auch „Hoch- 
kirch“, das wenig bekannte, am ehesten drama- 
tische und am ehesten monumentale unter seinen 
Schöpfungen), mischt sich der Bewunderung ängst- 
liche Spannung bei. Ein Stück Tragik liegt in 
dem Kampfe mit der Olfarbe und den grossen 
Maassen. Wir geniessen die Bilder nicht wie die 
bescheidenen schwarz-weissen Blätter, die Illustra- 
tionen zu Kuglers Buch und zu Friedrichs Schriften, 
als etwas Natürliches und Vollkommenes. Am 
Ende sind auch die Gemälde Illustrationen, wenn 
ihnen auch die Farbigkeit und der grosse Maassstab 
eine gesteigerte Illusionskraft verleihen, und 
vielleicht sind sie in Folge der erhöhten Illusion 
minder gute Illustrationen. Eine gegen das Histo- 
rienbild misstrauische Kritik könnte in Menzels 
Gemälden Niederlagen, in den Holzschnitten Siege 
erblicken, hätte aber hinzuzufügen, dass der Maler 
— wie sein König — gross auch im Unterliegen 
war. Wie gross, ermisst man am besten, wenn man 
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Meissoniers Napoleonsbilder (oder was so ziemlich 
auf dasselbe herauskommt und auf der Ausstellung 
möglich ist, Seilers Friedrichsbilder) vergleicht. 
Das Fatale ist, dass kein empfindender Mensch zu- 
gleich an einen Napoleon denken und Meissoniers 
Künste geniessen kann. Vor solcher Fatalität sind 
wir bei Menzel sicher, da er Friedrichs Thaten höher 
als irgendwelche Kunstleistungen schätzend, nie 
eine Wirkung sucht, die nicht dem grossen Gegen- 
stande dient und untergeordnet ist. 


Das historische Genre im allgemeinen darf wohl 
nicht als normale Kunstgattung gelten, wenn auch 
unter der einzigen Konstellation — Menzels Zusam- 
mentreffen mit Friedrich dem Grossen — auf stei- 
nigem Boden etwas gewachsen ist. Selbst vor den 
besten Dingen, die Menzels Muster hervorgerufen 
hat, wie (auf der Ausstellung) A. Kampfs Gemälde, 
erlangt man nicht die volle Sicherheit, dass auf die- 
sem Feld ein Weiterarbeiten gedeihlich und er- 
spriesslich sei. 
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s will Abend werden im Haus der Münchener Alten, 

derGeneration von1870 und 1880; Uhdeistgegangen ; 
vor ihm Piglhein. Trübner wurde versprengt; Fritz 
August Kaulbach vergoldet Jahr für Jahr die eigene De- 
kadenz und spielt selbstgefällig den unnahbaren maitre- 
peintre in seiner Wolkenhöhe weiter: es bleiben Haber- 

mann und 
Albert Keller, 
7weigrosse Ma- 
ler, dienur des- 
halbnichteuro- 
päischeGrössen 
wurden, weil 
sie sich zu sehr 
auf sich selbst 
zurückgewor- 
fen und in den 
grossen Kimp- 
fender Zeit mit 
einer allzu be- 
quemen Zu- 
schauerrolle 

begnügt haben. 
Wiewohl 


Arbeit ihres 


die 


Lebens beharr- 


lich war in 
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ELIAS 


dem Suchen malerischer Natur, so war sie doch auch be- 
harrend. München kann selbst den stärksten Köpfen 
eine Art Capua werden, und vom Münchener Kiinstler- 
Sybarirentum liest man schon in den Kritiken der 
achtziger Jahre. Andrerseits war und ist es auch hin- 
wiederum ein gesegneter Boden: nirgendwo sonst in 
Deutschland 
lebhafte 
Hingabe ans 


diese 


Technische, die 
innige Uber- 
zeugtheir, dass 
der Künstler 
von Grund aus 
was lernen 
müsse; nur hier 
die unbeirrbare 
Ehrfurcht vor 
Ver- 
dienstundfrem- 
der Meister- 
noch 


anderer 


schaft — 
sehe ich Bruno 
Piglhein im 
kleinenSaal der, 
„Bays of Glas- 
gow“ vor Guth- 
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ries Studien knien. Ein Malheur waresnun freilich, dasszu- 
erst dieimpressionistischen Begabungen auszweiter Hand, 
die Nachhut, und nicht die grossen Neuerer selbst nach 
Miinchen kamen. Habermann war das naivere Tempera- 
ment, Keller hatte die umfassendere malerische Vorbil- 
dung.Beide aber hatten immer eine gewisse Scheu vorder 
Öffentlichkeit: Habermann, der Melancholiker, und 
Keller, der Ironiker, der persönlich viel durchlebt hat 
und nun dem Weltlauf mit überlegener Gleichgültigkeit 


zusah. Beide nahmen wohl an der sezessionistischen 
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Bewegung teil, doch keineswegs streitbar, auf vorge- 
rücktem Posten, wie Uhde, oder kindlich entflammt wie 
Piglhein — sie wurden, den Hindeln abhold, mehr mit- 
gezogen, als dass sie mitstürmten. Galt es aber einmal, 
die Sezession draussen auf neutralem Boden wirksam zu 
vertreten, so wurde immer der elegante Absonderer 
Keller zu so diplomatischem Geschäfte auserlesen. 

Sie liebten Stille um sich, — sie verlangten nicht, 
durch gehäufte Sonderausstellungen ihren Persönlich- 
keiten Feste zu geben und so für ihr Werk in die Ferne 
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Propaganda zu machen. Habermann hat noch heute 
seinen Monographen nicht gefunden, und auch Keller 
musste alt werden (geb. 1845), bis ihm der Versuch 
einer kunstgeschichtlichen Klassifizierung beschert 
wurde. Hans Rosenhagens Knackfussbüchlein ist mehr 
berichtend als charakterisierend, mehr beschreibend als 
analytisch; immerhin ein reichlich illustriertes Doku- 
ment redlicher Begeisterung; wie ein Zeitgenosse seinen 
Mann in die Historie deutscher Kunst hinein haben 
möchte, das liest man mit Interesse, aber auch mit 
Zweifel, 

Fast gleichzeitig aber wurden diesem Mann zwei 
grosse Ausstellungen in Berlin gerüstet: im vorigen 
Jahre bei Fritz Gurlitt (im Katalog erschien auch bier 
Rosenhagen als getreuer Lanzenträger) und heuer bei 
Schulte, Die Unternehmungen ergänzten einander, auf- 
schlussreicher aber war wohl die letzte: man harte hier, 
in konzentrierender Überschau, den physischen und 
meraphysischen Keller, das Weltkind und den grübeln- 
den Problematiker, den modernen wie den antikisieren- 
den Geist, die selbstsichere Gefasstheit und die klam- 
mernde Nervosität, den zweiseitigen Kulturmenschen, 
der das geschmückte Leben sucht und durch den 
Schmuck hinter das Leben will. Und, was malerisch am 
meisten interessiert, — man hatte vor allem den Keller 
der siebziger Jahre, dessen jugendlicher Schwung so 
voll Kraft und Reife ist. An den Altmeistern, zumal 
an den Niederländern gebildet, in Paris von Courbet 
und Stevens angeregt, in München von Leibl und seiner 
Schule befeuert und mitgerissen, tritt Keller, der als 
Rambergschüler schon das anekdotische Genre in eine 
gewisse Sphäre der Natur erhoben hatte, blond und 
heiter, fertig und sicher in das Ringen der Zeit um den 
koloristischen Geschmack hinaus, mit jenem persön- 
lichen Akzent, der das Leben der Gesellschaft, das Wesen 
der Frau unbefangen nur nach der farbigen Erscheinung 
wertet. Der Porträtmaler liegt diesem zärtlich empfin- 
denden Freund der Damen schon tief im Blute, aber er 
ist noch sehr weit entfernt von repräsentativer Art, 
vom Typisieren; er belauscht mehr, überlässt sich mehr 
dem Zufall, als dass er mit Maestra „Bilder“ baute. 
Ganz früh ist schon seine Sensibilität hochentwickelt, 
aber sie reagiert, indem sie ausscheidet und die Wirkung 
für einen einfachen Geschmack vorbereitet; lässt sich 
nicht vom Farbenrausch überrumpeln wie später. In 
der Halbhelle Weltdamen, kräftig und doch wieder zart 
konstruiert; schwarze Seide, die knistert, oder Sammet, 
der in weichen Faltenwürfen und Bauschungen sich 
selber kost. Gleichsam notiert sind Farbenflecke, spär- 
lich, doch um so effektreicher: weisse Spitzenmanschet- 
ten, der Zipfel eines Taschentuchs, das Relief eines lich- 
ten Kragens, ein Stückchen Korallenkerte, der flüchtige 
Schimmer einer rosa Schleife, das dürre Gelb eines Stroh- 
fächers, Der menschliche Ausdruck wie so oft bei Ste- 
vens: ein Lebensgefühl von gedämpfter Fröhlichkeit. 
Keine Jagd auf beauté: nur der schöne, d. h. natürliche 
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und schlichte Ausdruck. Fast von höherer Diskretion 
noch waren damals die Interieurs Kellers. Scheue Um- 
rissenheiten, hingehaucht, als schäme sich der Maler, 
konstatierend in fremdesEigentum eingedrungen zusein. 
Der Tag will sinken: zwei Gemächer in abgestufter 
Dämmerhelle von Silbergrau: aus dem Hintergrund, wo 
Dinge und Menschen ins Ungewisse schwanken, das 
Ahnen einer musikalischen Seele: eine Art fassbarer 
Wirkung in der Ergriffenheit der beiden Personen, die 
im blauen Salon des Vordergrundes zuhören. Man unter- 
scheider keine Gesichter, die etwas aussagen und posie- 
ren könnten. Man empfindet nur Linien und Farben — 
Umschreibungen der wirklich angeschauten Natur, und 
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dieser Abglanz drückt uns stimmungsreich die Wirklich- 
keit ein. 

Das war für München „neue Richtung“ und wie 
alle Reformen hat Keller damals die Ungunst der Kritik 
erfahren. Was ihm das Schöne war, war seinen Rezen- 
senten das Hässliche: sein Vortrag war „widerwärtig“, 
„die Nachlässigkeit will er zum Ideal erheben“; seine 
Farbe ist „schmutzig“, seine Form „unklar“, sein Aus- 
druck „erinnert an den Spatel“. (Diese Dummheiten 
habe ich aus Lützows „Zeitschr. f. bildende Kunst“, Jahr- 
gang 1873, herausge- 
pickt.) Immer dasselbe 
Lied. Je weiter sich aber 
Kellers Temperament 
der Naivetär ent- 
fernt, je bewusster er 


von 


geistige Dinge in den 
Dienstder Malerei stellt, 
je glänzender und bra- 
vouröser er der höheren 
Schil- 
derer nervöser Überkul- 
und 
Lebensäusserungen op- 
fert, desto mehr wächst 
Kellers Werk in der all- 
gemeinenSchätzung.Ge- 
wöhnlich wird der Mir- 
Ent- 


Gesellschaft als 


tur exzentrischer 


tagspunkt seiner 
wicklung in das Lustrum 
von 1885 bis 1890 ver- 
legt, in die Zeit, da er 
die Auferweckung, den 
Hexenschlaf, den Latour 
d’Auvergne und seine 
epatantesten Bildnisse 
von Frauen (zum Beispiel 
von Frau 
schuf. Nun bin ich zwar 


Kuehlmann) 


nur über das zu schreiben 
verpflichtet, was sich 
heut in der Mórdergrube 
meines Herzens regt; 
allein ich finde doch von 
dieser scheinbaren Emporentwicklung, die ich als Zeuge 
in München miterlebte, nach länger als fünfundzwanzig 
Jahren noch jetzt manches interessant genug, um es 
kurz zu beleuchten. 

Um die Mitre der Achtziger wurde dort in vor- 
nehmen Malerkreisen der Okkultismus Mode. Gabriel 
Max führte an. Er galt als ein ausgemachter Dunkel- 
mann, Zauberer und Magier. Mit Unrecht: denn er 
konnte sich auf seine naturwissenschaftlichen Studien 
und Sammlungen wie auf die Thatsache berufen, dass 
er mehrere Schwindlermedien entlarvt hatte. Immer- 


hin war der Niederschlag des Mediumismus in seiner 
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Malerei von allerleiGeheimnissen umwoben. Von Keller 
wusste jedes Kind, dass ihn die Séancen nur als Maler 
interessierten; wie er in der Anatomie Stunden lang 
sass, um Weiberleichen zu malen, so notierte er hier 
voll Eifer den körperlichen und geistigen Ausdruck der 
Frau in der Hypnose oder Katalepsis. Er hatte immer 
für seine Aufgabe gehalten, das Innenleben, die gemür- 
lichen Verfassungen, das Nervenrätsel seiner weiblichen 
Modelle zu suchen, die „odeur de femme“, über alle 
Toilettenkünste hinaus; 
nun wagt er sich, durch 
Beob- 


farbenharmonischen, chicen 


wissenschaftliche 
achtungen geleitet, ins 
Gebiet der Ekstase, der 
Vision, der andern, un- 
bewussten Existenz, des 
Wunderglaubens, der 
kein Wunder mehr ist, 
der seelischen Erleuch- 
tung. Er nimmt Motive 
des Neuen Testaments, 
der Heiligengeschichte, 
der Blutzeugentragödie 
und der Hexenprozesse. 
Ohne Rücksichtauf Zeit- 
kolorit und Kostüm. Er 
schildert die Macht des 
Willens in einer epilep- 
tischen Messiasgestalt 
und -- sehr faszinierend 
— die Legende einer 
Heiligen: die Hypnose 
des Schmerzes; einen 
Zauberschlaf. Jenes Sta- 
dium, da das Leiden zur 
Lust wird. Es sieht der 
Geist, was er will: bei 
körperlicher Anästhesie 
das regeste Leben des 
Gemiites — das nimmt 
Himmelsfreuden 

Und auf einem 
andern Bilde — unter 
Lebenden ein schwelge- 
rischer Traum von erdentrückter Glückseligkeir: Kloster- 
frauen, denen der Anblick der im Heiland entschlafenen 
Schwester die Ahnungen vom paradiesischen Reiche Got- 
tes suggeriert. Die Seelen in wachsender Steigerung und 
Erwartung — die verhalteneEmpfindung desNeides, dass 


schon 
voraus. 


sie noch nicht der Wonnen teilhaftig sind, die nur durch 
den leiblichen Untergang errungen werden. Eine durch- 
triebene koloristische Kraft hat die Tote und die Men- 
schen in ein sonderbar verhüllendes, fein und mannig- 
fach auf der Haut und allem Stofflichen schwingendes 
Licht gesetzt; gelbe Kerzen (das Gelb eine farbige 


Pointe), blaugraues Schwelen, matter und dünner Tages- 
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schein . . Ein psychologisch vertieftes Theater 
doch immerhin ein Theater. 

Diese jäh erwachte Lust am Makabren späht 
auch nach sensationellen Vorgängen des Tages, sich 
an ihnen zu befriedigen. Eine Exhumierung. 1389 
schickte die französische Regierung den Präfekten 
des Departement Doubs, Herrn Graux, nach Deutsch- 
land, um die Gebeine des Kriegshelden Latour 
d'Auvergne, der am 27. Juli 1800 bei Oberhausen 
an der Donau gefallen und in Feindesland bestatret 
worden war, ausgraben zu lassen. Keller hat die selt- 
same Staatsaktion auf ihrem Héhepunkt erfasst, sozu- 
sagen im Menzelgeiste. Sanitätssoldaten haben die 
Knochenreste aus einem provisorischen Sarg in die 
französische Holzkiste gelegt, die, von der Trikolore 
umhüllt,aufeinemschwarzenSockelliegt. EinBataillon 
des 15.Regiments hilt das htigelige Terrain in weitem 
Viereck umzogen — — ein warmer Sommertag; kein 
Wölkchen; das strahlende Laub uralter Biume; grú- 
nende Wiesenhänge; ein Leuchten in der Luft, und 
dazwischen das russige Feuer von Fackeln, und ein 
Gewimmel von Uniformen und Falinen. Eine Gruppe 
scheidet sich aus und aus ihr der gallische Typus eines 
lebhaften Mannes. Er spricht feurig, von seinem edlen 
Gegenstand ergriffen, mit raschen Gesten. Auf die- 
sem Militärbilde wie auf der fast gleichaltrigen Sitten- 
schilderung „Das Diner“ steht Kellers spielerische 
Beherrschung der Form auf ihrer Höhe. 


Als mir Keller zum letztenmal gegenübersass und 
wir von der alten Zeit sprachen, da meinte er: „Nun 
ich in die Jahre gekommen bin, möchte ich Männer- 
porträts malen: etwas Starkes, Einfaches, Menschliches 
und Gesundes.“ Dabei schien er an den reinen, fröh- 
lichen Malerelan der Siebziger zu denken. Und man 
kann sich wohl denken, dass der realistische Romantiker, 
der er in der Zeiten Lauf geworden ist, noch einmal 
frisch vom Leder zieht, und dass der Realist die Ro- 
mantik zum Teufel jagt. — 

Mit Keller kam ein guter Kamerad von der Sezes- 
sion, Benno Becker, zu Schulte. Er hat einst mit Lud- 
wig Dill der Münchener Landschaftsmalerei jenes deko- 
rative Wesen gegeben, das beinah die Farbe auslöscht, wie 
in einem ewigen melancholischen Dimmer lebt und fast 
nur Gobelinschönheiten schafft. Das mag reizvoll sein, 
wenn eine Persönlichkeit sich mitteilt; für eine Schule 
ist es nicht ohne Gefahr; Manieristen werden erzogen, 
nicht Maler. Beckers italienische Erlebnisse erlebt man 
in dieser pikanten Form der farbig nuancierten Linie 
willig mit. Ein kleinesangenehmes Dokumentkräftigerer 
Naturanschauung sei aus der Sammlung wiedergegeben. 
Dieser relieflose, auf die einfachsten Ausdrucksmittel 
angewiesene Natureindruck schmeichelt nicht dem Ge- 
schmack allein, sondern auch dem Auge und demHerzen 
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WIEN 


In Wien hat man sich wieder ein- 


\ mal aufgeregt, und zwar über die Nor- 
j weger im Hagenbund. In der Faschings- 
zeit. Trotz Schiele und Kokoschka, die nachgerade 
die Wiener gegen Nervenschoks immun gemacht haben 
sollten. Nun ja, das neue Wien ist innerlich eben 
noch immer die alte Stadt an der sagenhaften „blauen“ 
Donau mit der offiziellen und ofhiziösen Hätschelung des 
— ach! — so süssen Kitsches, der preisgekrönten Minder- 
wertigkeit. 

Die Ausstellung enthält gewiss viel Unzulängliches, 
Unklares, Ungeschicktes, Wirres und irgendwoher Ge- 
borgtes, aber auch einiges, das kunstmässig gelungen, 
das stark, rein, neu und schön ist. Manche der Maler sind 
noch fremden, hauptsächlich französischen, Einflüssen 
unterthan, manche sehen wir in einen Kampf um die Be- 
freiung ihrer Persönlichkeit ver- 
strickt, einzelne haben die Kraft, 
ernst und gelassen die innere Not- 
wendigkeit ihres Schaffens durch 
ihre Werke zu erweisen. Zu die- 
sen letzten gehören nach meiner 
Empfindung Edvard Munch, 
dieser spezifisch norwegische Ma- 
ler schwer lastender Stimmungen, 
Severin Grande, dessen „Junges 
Mädchen“ mehr ist als die, von 
Wiener Malern viel bewunderte, 
meisterliche Lösung eines schwie- 
rigen koloristischen Problems, da 
es eine ergreifende Darstellung 
des in sich Hineinlauschens ist; 
Henrik Sörensen, Per 
Krogh, Arne Kavli, Ludwig 
Karsten, Nikolai Astrup und Oluf 
Wold Torne. 
mit aufgeschlossenen Sinnen vor 
die Bilder der genannten Maler — 


ferner 


Wer sich unbeirrt 


einige hier nicht genannte wird 
er ihnen nach eigenem Geschmack 
noch gesellen können hinstellt 
und wartet, bis sie auf ihn zu 
wirken beginnen, wird ihnen 
Kunstwert und die Fähigkeit 
seelischer Kraftübertragung nicht 
Es kein 
Genie unter diesen Norwegern, 


abstreiten können. ist 


es sei denn ein latentes, aber es 
sind durchweg Männer, die, in 
geheimnisvoller Weise mit aller- 
lei Hinter- und Vorweltlicem 


Al 


= 
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verbunden, befruchtender wirken als die vielen Kunst- 
akrobaten, denen man besonders in Wien gern willig 
Beifall spender. 

Bemerkt sei noch, dass mit dieser Ausstellung nicht 
eine Repräsentation des gesamten gegenwärtigen Kunst- 
schaffens in Norwegen, sondern hauptsächlich das Stre- 
ben der jüngeren norwegischen Künstler zur Anschau- 
ung gebracht werden soll. Das Ausstellungskomitee, 
unter Vorsitz des Direktors der Königlich Norwegischen 
Nationalgalerie in Kristiania, Herrn Jens Thiis, dachte 
sich wohl, und das ganz richtig, dass es keinen Zweck 
hätte zu zeigen, dass es, wie überall in der Welt, auch 
in Norwegen konservativeMalergiebt. Auf diese Weise 
gelangten, noch dazu unter staatlicher Patronanz, die 
„Jungen“ zu uns (ein nachahmenswertes Beispiel), wo 
sie, die vermeintlichen „Barbaren aus dem Norden“, 
bessere Europäer sind als wir. 

Eine Ausstellung „Französi- 
scher Meister‘ veranstaltere die 
Galerie Miethke. Von den dreissig 
Gemälden waren zehn Meister- 
werke, dieübrigen zwanzig Werke 
von Meistern wie Courber, Manet, 
Renoir, Monet, Pissarro, Sisley 
und Cézanne. Manets Bildnis sei- 
ner Frau ist koloristisch eine Deli- 
katesse, in der Griin, Grau, Ror, 
Violett Blau 
harmonisiert sind. Wundervoll ist 
auch die von Monet 1876 gemalte 
„Lektüre im Freien“. In diesen 


und entzückend 


und einigen anderen Bildern von 
Pissarro und Sisley ist eine in 
Wien ungewöhnlich anmutende 
Malkultur enthalten. Erwas Ele- 
mentares ist dagegen in Cézannes 
Bildern, namentlich in einem 
„Knabenbildnis“ und im Bildnis 
der Frau des Künstlers. Courbets 
grosses Gemälde „Die Ringer“ ist 
eine Arbeit von altmeisterlicher 
Tüchtigkeit, die jedoch in der 
Nachbarschaft der andern Werke 
fast akademisch wirkte. 

Die Galerie Arnot führte eine 
Kollektion englischer Aquarel- 
listen vor, die sehr vornehm, sehr 
kultiviert, aber auch ein wenig 
fade wirkte. 
Kunstsalon 


Im Heller 
sich Charlotte Behrend den Wie- 


stellte 


EDV. MUNCH, BILDNIS DES SCHRIFTSTELLERS GIERSLÖFF 


nern mit einer Kollektion vor. 
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Die Ausstellung des Aguarellistenklubs im Künstler- 
haus und die Ausstellung des „Österreichischen Künstler- 
bundes« waren Veranstaltungen von überwiegend lokalem 
Interesse. 

A. Roessler. 


Ж 


Wie wir erfahren, wird die „Moderne Galerie“ da- 
durch erweitert und umgestaltet, dass auch die öster- 
reichische Kunst der Vergangenheit in Zukunft aufge- 
nommen wird. 

Demgemäss wird die bisherige Bezeichnung „Mo- 
derne Galerie“ in den Namen „Österreichische Staats- 
galerie“ abgeändert. 

Die wesentliche Thätigkeit der Galerie wird wie bis- 
her darin bestehen, die Entwicklung der Kunst vom 
Ende des achtzehnten Jahrhunderts bis zur Gegenwart 
in bedeutenden und typischen Beispielen — auch der 
ausländischen Kunst — darzustellen. Darüber hinaus soll 
die Staatsgalerie die ältere österreichische Kunst von 
den Anfängen an aufnehmen. Diese letzte Sammel- 
thätigkeit wird sich in Anschluss an die Denkmalpflege 
vollziehen. 


BERLIN 


Eine umfangreiche Ausstellung von Bildern des ein- 
Hussreich und segensvoll als Akademielehrer und Aus- 
stellungsleiterinDresden wirkendenGotthardt Kuehl fand 
im Kunstsalon Mathilde Rabl statt. Wir haben zum sech- 
zigsten Geburtstag Kuehls einen ausführlichen Aufsatz 
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über ihn von Paul Fechter gebracht, 
so dass wir heute auf diese Würdi- 
gung verweisen können. (Jahrg. IX, 
S. 627 u. Ё) Die Ausstellung be- 
stätigte durchaus das damals Gesagte. 
Besonders deutlich ist vor diesen Bil- 
dern der letzten Zeit die Nachwir- 
kung Menzels zu spüren—die Nach- 
wirkung des alten, des geistreich 
bunten, des pikant nüancierenden 
Menzel. Liebermanns Breite hat 
Kuehl, dieser Intelligenteste unter 
den Genossen des Berliner Meisters, 
ja піз gehabt. Auch ist er nie ganz 
über eine gewisse ölfarbeneSchwere 
hinausgekommen vor allem dort 
nicht, wo er das Licht malt. Menzel, 
Liebermann, Uhde, Trübner und 
moderne spanisch-italienische Vir- 
tuositäten sind in seiner Kunst fest 
verwachsen. Es liegt diese Malerei 
ungefähr auf der Linie Kalckreurh 
— Skarbina — A. Kampf. 


ж 


Bei Paul Cassirer wussten neue 
Bilder von Lovis Corinth eine schöne Wirkung zu thun. 
Zwei Selbstbildnisse mir absichtlich forziertem Gesichts- 
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ausdruck, in denen Corinth sich als Krieger dargestellt 
hat, einmal mit behelmtem Haupt, ein andermal mit 
Kürass, eine gelbe Fahne schulternd, wirken in ihrer 
frohen Kraft und geschmeidigen Kühnheit um so er- 
greifender, als man den Künstler in den letzten Wochen 
krank wusste, Es ist in diesen Bildern — und ebenso in 
dem grossen Stilleben, in der Thoma-Trübnerartigen 
Gebirgslandschaft und der ,,Mutterliebe die schöne 
Fülle einer sinnlich reifen Männlichkeit. Alles ist wie 
hingeschrieben, mit poetischer Phantasie und liebens- 
würdiger Verve. Alles freilich auch ein wenig eilig und 
obenhin. Die „Versu- 
chung des heiligen An- 
tonius'* ein älteres 
Bild — deutet auf das 
reich Barockeim Wesen 
Tiepolo als 
Naturalist 
und Ostpreusse. — 
Die nackten Frauen 
Atelier- 
sesseln Franz yon Hat- 
stammen 
Ingres’ türkischem Bad. 
Auf dem Weg über 
Dieser in 
bildende 


Corinths. 
moderner 


auf grünen 


vanys aus 


Cézanne. 
sich 
Ungar ist ungefähr den 
Weg  Vallotons ge- 
gangen und da etwa 
angekommen ,woheute 
Walter Bondy steht. 
Doch hat Bondy mehr 
Geschmack und Kultur. 
Heinrich Hübner 
fahre fort ein unge- 
mein ernster Arbeiter 
zu sein, wenn er auch 
über Konstatierungen 
äusserer Eindrücke nie 


Paris 


recht hinauskommt. Bei 
aller Richtigkeit und 
allem Geschmack im 
einzelnen fehlt das Erlebnis, das im Interieur die Seele 
des Raums entdeckt. Hübners Interieurs sind zu sehr 
„eingerichtet“, sind zu sehr gesellschaftlich empfunden, 
zu wenig menschlich. Das Beseelre vermisst man um so 
mehr, als man Hübners Malerei um ihrer Redlichkeit 
willen durchaus schätzt. — 


% 


Eine Kollektion von Arbeiten Ludwig von Hofmanns 
war bei Fritz Gurlitt zu sehen. Es waren dem Charakter 
nach ähnliche Arbeiten wie die vor einigen Wochen in 
der Sezession gezeigten. So sei denn das damals Ge- 
sagte auch auf diese Ausstellung angewandr. 


Merkwürdig war, ein grosses Wandbild, ein Fresko, 
das Hans Thoma 1887 für ein Frankfurter Cafe gemalt 
hat und das beim Abbruch des Hauses nun abgelöst 
und auf Leinwand übertragen worden ist. Es ist ein 
Orchester halb bäuerlicher Musikanten dargestellt, eine 
erweiterte Münchener Biermusik, in einer durchweg 
vortrefflichen Charakteristik, in einer sehr einfachen 
aber wirkungsvollen Freskotechnik, die mit wenigen 
zeichnenden Tönen und modellierenden Lichtern eine 
stille Flächenhaftigkeit suggeriert. In jener für Thoma 
charakteristischen Haltung zwischen sentimentalem 
Naturalismus und alt- 
deutscher Monumen- 
talirit. Auch dieses 
Fresko ist im Grunde 
nur ein grosses Bilder- 
buchblatt; doch ist 
auch eine innere Be- 
ziehung zu jenerKunst- 
gesinnung, der die 
Neapeler Fresken Hans 
von Marées’ entstam- 
men, von fern wenig- 
stenswahrzunehmen.— 

Eine neue Erschei- 
nung ist der Zeichner 
Lachenmeyer, der frü- 
her Architekt war und 
zur Malerei überge- 
gangen ist. Seine Zeich- 
nungen verraten 
allem Verständnis für 
die alten holländischen 
Zeichner, die er an sei- 
nem früheren Aufent- 
haltsort Aachen in be- 
quemer Nähe hatte, 
und ein Talent die An- 
regungen ins Moderne 
zu übertragen. Auf- 
fallend ist die Geschick- 
lichkeit und Leichtig- 
keit der Niederschrift. 
Doch liegen in diesem Punkte auch die Gefahren, die 
Man wird diesen 


vor 


HENRIK LUND, DIE GATTIN DES KÜNSTLERS 
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Lachenmeyer zu vermeiden hat. 
Künstler im Auge behalten müssen. 


74 
% 


Eine Ausstellung „Der gedeckre Tisch“ bei Fried- 
mann und Weber war mehr eine gesellschaftliche als eine 
künstlerische Veranstaltung. 

ж 

Bei Keller und Reiner wußte Robert Richter durch 
einen echten Empfindungston in seinen gobelinartig 
vereinfachten Landschaften das Interesse des Betrachters 
zu erregen, trotzdem an der Wand gegenüber Fritz 
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Burger all seine Geschicklichkeiten spielen lief, In sei- 
nen Figuren aber ist noch allzuviel Tendenz. 

Einen entschieden erfreulichen Eindruck hinter- 
ließen Arbeiten Otto Hettners. Er ist zu etwas Neuem 
vorgedrungen und scheint auf dem Wege das Syste- 
matische zu tiberwinden. Es verschwinden die leeren 
Stellen in seinen Bildern und ein reger farbenfroher 
Geschmack kommt zum Vorschein. Die neuen Ar- 


beiten übertreffen für mein Gefühl den Ludwig von 
Hofmann von heute. Und nicht nur durch die Jugend, 
K. S, 


die darin ist, 


MÜNCHEN 


In der modernen 
fand vom 
15. Januar bis 15. Fe- 
bruar eine Ausstel- 
lung von vierzig Wer- 
ken Renoirs statt, 
über die zunächst in 
Parenthesezu bemer- 
ken wäre, dass dies 
die erste Ausstellung 
eines französischen 
KünstlersinMünchen 
ist, die allgemeine 
Anerkennung gefun- 
den hat. Dabei war 
dieFühlung nicht ein- 
mal so leicht zu ge- 
winnen. Einer Wand 
voll Kostbarkeiten 
von einer unerhörten 
malerischen Kultur, 
den „Canotiers“, der 
„Dame mit Katze“, 
„In der Loge“, „Por- 


Galerie 


schöpfungen. Der zum Vorsitzenden erwählre A. Deusser 
(aus Düsseldorf!) hatre ein paar ruhige und reife, aber 
bekannte Bilder zu der Ausstellung beigesteuert. — Wie 
mit Erfolg moderne Kunstgesinnung sich auch in Köln 
erhebt, zeigt der seit einiger Zeit bestehende „Gereons- 
klub‘, der allmonatlich wechselnde Atelierausstellungen 
veranstaltet, in denen Werke unsrer Modernsten vorge- 
führt werden: Amiet, van Dongen, Fıieß, van Gogh, 
Guérain, Herbin, Kandinsky, Manguin, Marc, Marquet, 
Sérusier, Vlaeminck u. a. — Auch wäre des kürzlich 
eröffneten Rheinischen Kunstsalons zu gedenken, der 

gute Kunst zu bieten 
neben 
Anti- 
guitätenallerleiobjets 
d’ arts, einige Klas- 
siker, wie Manet, 
Courbet, Renoir, er- 
lesene Schöpfungen 
von Cézanne und van 
neben 


verspricht: 
orientalischen 


Gogh, und, 
Zeichnungen von Pas- 
cin, die ganze Schar 
derjungen Franzosen. 

Eine beachtens- 
werte Veranstaltung 
war die Gedächtnis- 
ausstellung des kürz- 
lich verstorbenen 
Hans Brühlmann 
(1878 — 1911) im 
Kunstverein. Still- 
leben von leuchten- 
derFarbigkeitundaus- 
drucksreiche große 
Akte, in denen sicht- 
bar wird, wie ein mo- 


trät des Fräulein D. numentales Ahnen 
R.“, zumeist Bildern unerfüllt vergehen 
aus den Jahren 1879 mußte. 

bis 1885, stand eine ARNE KAVLI, STRASSENBILD А. E. 


zweite gegenüber mit 
sehr wechselvoller 
Qualität, flaue Porträts in freskohafter, in der Farbe ein 
mattes Rosa bevorzugender Technik, daneben ausser- 
ordentlich feine kleine Landschaften (1900 bis 1902) 
und als Abschluss die „Jungen Mädchen, ein Album 
betrachtend von 1899. U.-B. 


KÖLN 
Unter dem gewagten Titel „ Kölner Sezession“ haben 
sich die modern gesinnten, in Köln geborenen, schaffen- 
den oder sonstwie mit Köln liierten Künstler zusammen- 
geschlossen und im Kunstgewerhe- Museum eine erste Aus- 
stellung gezeigt, die freilich mehr Versprechungen und 
Enttäuschungen brachte, als positive Taten und Neu- 
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FRANKFURT A. M. 

Zur Herausgabe von Reproduktionen nach Zeich- 
nungen bedeutender Künstler soll unter dem Namen 
»Prestel-Gesellschaft“ eine Vereinigung von Inter- 
essenten gebildet werden, denen gegen einen jährlichen 
Beitrag eine Jahresmappe geliefert wird. Für 1912 ist 
die erste Mappe mit Nachbildungen nach Zeichnungen 
alter Meister im Grossherzoglichen Museum zu Weimar 
vorgesehen, deren Herausgabe in den Händen des 
Direktor Dr. H. von der Gablentz liegt. Vertreten sind 
die Meister der deutschen, französischen, italienischen 
und niederländischen Schule. Alle drei Jahre sollen 
auch Zeichnungen neuerer Künstler publiziert werden, 


ws 


so zum Beispiel im Jahre 1915 Arbeiten der bedeu- 
tendsten „Römischen Künstler deutscher Nation“. Für 
die Leitung zeichnet verantwortlich Rudolf Schrey, 
Direktorialassistent am Städelschen Kunstinstitur, den 
Verlag hat die Kunsthandlung A. Voigtlander-Tetzner 
übernommen. 


DÜSSELDORF 

In der Kunsthalle stellten drei jüngere Maler Kollek- 
tionen neuerer Werke aus: M. Clarenbach, der Uner- 
miidliche, der seine bekannten Motive immer wieder 
neu und geschmackvoll variiert, W. Ophey, dessen ner- 
vöse Pastellinien die 
Impression belebter 
Strassen oder öder 
Landschaften zu 
geben wissen, und 
Werner Heuser, der 
sich in Paris eine 
reiche und 
nehme Palette im 
Studium Cézannes 
erworben hat. 

А.Е. 
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BERLIN 

Der deutsche 
Künstlerbund ег- 
lässt im Verein mit 
der allgemeinen 
deutschen Kunst- 
genossenschaft fol- 
genden Protest: 

„Der Wettbe- 
werb um das Bis- 

marck-National- 

Denkmal ist been- 
der. Eine der gröss- 
ten Aufgaben, die 
der monumentalen 
Architektur und 
Bildhauerei unserer Zeit gestellt wurden, soll in einer 
Weise vergeben werden, die in der gesamten Künstler- 
schaft Erbitterung hervorruft. 

An diesem Wettbewerbe haben sich die deutschen 
Künstler mit 379 umfangreichen Entwürfen beteiligt 
und Opfer gebracht, deren materieller Wert die für die 
Ausführung des Denkmals in Aussicht genommene 
Summe von zwei Millionen Mark weit übersteigt. 

Aber sie brachten diese Opfer im Vertrauen darauf, 
dass den im Ausschreiben genannten Preisrichtern ein 
massgebender Einfluss auf die Durchführung zustehe. 

Diese Preisrichter, die wegen ihres hohen künstle- 
rischen Ansehens erwählt wurden, haben mitgrösster Sorg- 
falt ihrer Aufgabe gewaltet und nach eingehender, gewis- 
senhafter Prüfung ihr Urteil in klarer Weise abgegeben. 


AUG. LACHENMEYER, ZEICHNUNG 
AUSGESTELLT BEI FRITZ GURLITT, BERLIN 


Doch dieses Urteil wurde vernichtet durch den Be- 
schluss einer nach Zahl und Namen unbekannten Mehr- 
heit von Laien; das Preisgericht wurde zu einem deko- 
rativen Schaustück entwürdigt. Und so ist es gekommen, 
dass ein Entwurf, der nach Urteil des Preisgerichtes 
nicht in Frage stand, zur Ausführung bestimmt wurde. 

Wir erheben Einspruch gegen diese Vergewaltigung 
künstlerischen Urteiles, gegen diese verletzende Miss- 
achtung der Arbeit deutscher Künstlerschaft und der 
Männer ihres Vertrauens. 

Wir fordern die Durchführung des aus künstlerischer 
Überzeugung stammenden Spruches des Preisgerichtes 
und erwarten, dass 
den Kiinstlern ihr 
Recht werde.“ 

Wir kommen 
auf diesen Protest 
und auf die darin 
behandelte Frage im 
nächsten Heft zu- 
rück. 


AUKTIONS- 
NACHRICHTEN 
Bei Rudolf Ban- 
gelinFrankfurta.M. 


finden im März 
folgende Versteige- 
rungen statt: Am 
12, März Gemälde 
älterer Meister, 


Sammlung I. de 
Vigny-Chaton; Kol- 
lektion eines süd- 
deutschen Samm- 
lers;am20./21.März 
Gemäldeältererund 
Meister, 
und 


moderner 
Antiquitäten 
Kunstsachen; am 27. 
März Sammlung von 
Gemälden ausschließlich Frankfurter Meister. — 

Am 20. März 1912 finder in der Galerie Helbing, 
München eine Versteigerung von Gemälden moderner 
Meister statt, nämlich die Sammlung des Gutsbesitzers 
Ernst Czermak, München und anderer Besitz. — 

Am 18. März wird bei Amsler (7 Ruthardt in Berlin 
die bekannte Sammlung J. Aufsesser versteigert. Auf- 
sesser war einer der eifrigsten Sammler aller auf Alt- 
Berlin bezüglichen graphischen Darstellungen. Seine 
Sammlung enthält Blätter zur brandenburgischen und 
preussischen Geschichte, Ansichten aus Berlin und Pots- 
dam, sowie Graphik und Originalzeichnungen von Chodo- 
wiecki, Hosemann, Schroedter, G. F. Schmidt, Menzel, 
Schinkel, Franz Krüger, G. Schadow und vielen anderen. 
Katalog XLI. 
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inen sehr brauchbaren Farbenmesser hat der 
Maler Carl Schnebel erfunden. Er geht von 
der Einsicht aus, dass es unendlich schwer 
ist, in der Industrie und im Handel be- 
stimmte Farbnuancen zu bezeichnen, dass 
das Bemustern der Dessins in verschiedenen 
Farbenstimmungen viel Zeit und Musse kostet, ohne dass 
die Resultate doch befriedigend wären, kurz, dass die In- 
dustrie — vor allem die Kunstindustrie — täglich in der 
Lage ist, Farbtöne bestimmen zu müssen, ohne dass diese 
Töne doch deutlich bezeichenbar sind. Schnebels Appa- 
rat besteht aus einer kreisartig angeordneten Farben- 
skala, die alle in der Industrie zur Verwendung kom- 
menden Farben und die Helligkeitsnüancen dieser Farben 
von Weiss bis Schwarz in regelmässiger Anordnung ent- 
hält, Jeder Ton kann durch eine Zahl bezeichnet wer- 
den. Durchlochte Deckplatren erleichtern das Aufsuchen 
und Vergleichen der Farben. Liegt dem Fabrikanten 
zum Beispiel ein in einer bestimmten Farbenharmonie 
gehaltenes Dessin vor, so sucht er die darin verwandten 
Farbtöne auf der Skala auf und durchlocht eine schwarze 
Deckplatte so, dass nur diese Farben sichtbar werden, 
Er kann nun die im Mittelpunkt drehbare Scheibe drehen 


wie er will, stets wird eine neue Farbenkonstellation 
sichtbar werden, die in den Intervallen der ersten ent- 
Spricht und die in sich eine Harmonie ist. Er kann das 
ihm Passende heraussuchen und in Zahlen fixieren; er 
braucht sodann seinem Personal nur diese Zahlen mit- 
zuteilen und ist der zeitraubenden Proben überhoben. 
Ebenso können Farbwerte als Zahlen von einem Ort 
zum andern brieflich oder telephonisch mitgeteilt wer- 
den, wenn an beiden Stellen ein gleicher Apparat vor- 
handen ist. Die stets unzulänglichen Musterbücher wer- 
den dadurch überflüssig gemacht. Schnebel zeigt auf 
seinem ApparatauchmerkwürdigeandereVersuche.So hat 
er zum Beispiel einige Deckplatren in Abständen durch- 
locht, die im Verhältnis des Goldenen Schnitts stehen und 
er hat dadurch gewissermassen vielfach variable Grund- 
harmonien gewonnen. Er hat sodann eine charakteri- 
Deckplatte 
übertragen, und es zeigen sich beim Drehen der Scheibe 


stische japanische Farbenharmonie auf die 


nun laurer typische japanische Farbenintervalle, so dass 
man versucht ist, das japanische Farbengefühl in diesem 
Falle zahlenmässig auszudrücken, Der Kunstmarhematik 
öffnen sich mit diesem geistreichen Apparat weite Per- 
spektiven. Am wichtigsten wird er freilich vorderhand 
der Industrie werden. Ihr wird mit dem Farbenmesser 
in der That ein Bedürfnis befriedigt. Wer jemals in der 
Lage gewesen ist, sich praktisch in der Kunstindustrie 
zu bewegen, wird Schnebels Erfindung zu schätzen 
wissen, 
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In der Berliner Presse ist der Befiirchtung Ausdruck 
gegeben worden, Herr Ravené kónnte seine bekannte 
Bildergalerie auflösen und sie womöglich gar ins Aus- 
land verkaufen, weil die Stadt Berlin ihn geärgert hat. 
Wir würden uns nun — im Gegensatz hierzu — gewisser 
Befürchtungen nicht erwehren können, wenn diese 
Sammlung der Stadt Berlin geschenkt und dann zur 
Grundlage einer städtischen Galerie gemacht würde. 
Denn damit würde sich für die längst geforderte mo- 
derne Galerie der Stadt ungefähr wiederholen, was sich 
begab, als aus der bürgerlichen Privatsammlung des Kon- 
suls Wagner unsere Nationalgalerie hervorwuchs, die 
diesen Zufallsursprung noch heute nicht überwunden 
hat. Eine städtische Galerie, die aus falscher Pierät von 
einer Sammlung wie der Ravenéschen ausgehen würde, 
wäre von vornherein verfehlt. 

ж 

Professor Hans Mackowsky ist zum Direktor des 
Rauchmuseums ernannt worden. Eine glückliche Wahl; 
denn dieser Kunsthistoriker ist zurzeit vielleicht der 
beste Kenner der alten Berliner Kunst. Er arbeitet 
eben jetzt an einer umfassenden Biographie Gottfried 


Schadows. 
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Louis Tuaillon ist der Orden pour le mérite ver- 
liehen worden. Die Meriten dieses ausgezeichneren 
Bildhauers sind in der That nicht klein. Doch mag man 
— ohne jede Bosheit gegen Tuaillon — diese Anmerkung 
nicht unterdrücken: er hat den Orden bekommen, den 
sein Lehrer im Geiste, Adolf Hildebrand, — nicht er- 
halten hat und nie erhalten wird. 


Ih 
Ki 


Zum Leiter der Münchener neuen Pinakothek ist 
als Nachfolger des kurz vor Tschudi verstorbenen Ma- 
lers Holmberg der Konservator Dr. Heinz Braune am 
1. Februar ernannt worden. Die Wahl des verhält- 
nismässig jungen Museumsbeamten wird von den 
Freunden des Fortschritts begrüsst. Braune hat im Zu- 
sammenarbeiten mit Tschudi, dem er bei der Einrich- 
tung der alrdeutschen Säle in der alten Pinakothek mit 
einer trefflichen Materialkenntnis helfen konnte, seine 
schon vorher vorhandenen Neigungen für eine vom 
lokalen Standpunkt unabhängige Qualitätsmalerei, be- 
sonders in bezug auf moderne deutsche und französische 
Kunst, vorzüglich ausgebildet. Es steht zu erwarten, 
dass Braune, mit Tschudis Absichten vertraut, und 
hoffentlich nicht durch dessen Nachfolger in seiner 
Selbständigkeit behindert, in der neuen Pinakothek die 
erforderliche Initiative zur endlichen Säuberung der 
Sammlung haben wird. 


NEUE BÜCHER 


ie einheitliche Blockfronr als 
Raumelement im Stadtbau. Ein 
Beitrag zur Stadtbaukunst der Gegen- 
wart von Walter Curt Behrendt. Berlin 
1912. Bruno Cassirer Verlag. 

Diese Schrift ist eine Doktorarbeit. 
Es unterscheidet sie von unzähligen andern, dass der Ver- 
fasser sich nicht ein trockenes wissenschaftliches Sujet 
gewählt hat, um es mit Fleiss und Ausdauer gewissen- 
haft gelehrt zu behandeln, sondern dass er einem sehr 


lebendigen Bauproblem der Gegenwart als ein wollender 
Mensch unserer Tage eine Lösung gesucht hat. Beh- 
rendt hat in diesem Buch die Frage der uniformen Ge- 
staltung vieler Mietshausfassaden und ihre Zusammen- 
ziehung zu grösseren Blockeinheiten aufihre Traditionen 
hin untersucht und auf ihren Gegenwartswert; er hat 
das Thema im ersten Teil seines Buches historisch be- 
handelt und im zweiten Teil als ein Organisator des 
erst Werdenden. Er hat im ersten Teil feine Tugenden 
der Gründlichkeit und des Wissens entwickelt und im 
zweiten Teil eine nicht eben häufige Kraft der Synthese. 
Dabei hat er sich allen leeren Utopien fern gehalten, hat 
jede Konstatierung und jede Forderung aus lebendigen 
Realitäten abgeleitet und jede These so gut begründet, 
dass die Arbeit als Ganzes etwas Unangreifbares be- 
kommen hat. Arbeiten dieser Art sind es zumeist, die 
unserer in einer Krisislebenden Baukunst not thun. Eine 
solche besonnen moderne Gesinnung thut not, solche 
Konsequenz und Klarheit des Wollens. In dieser Bau- 
gesinnung erst ist wieder wahrhaft Schinkeltradition; 
denn allein aus ihr heraus kann das Vergangene dem 
Zukünftigen dienstbar gemacht werden. Nach dieser 
Doktorarbeit haben wir nun das Recht entscheidende 
architekturkritische Werke von Behrendt noch zu er- 
warten. In solchen Individuen beginnt die moderne 


Baukunst über sich selbst zu denken; es ist unverkenn- 
bar, dass sie Organe des Zeitgeistes sind. Wir sehen in 
dieser Schrift nicht nur ein klares, sehr gut geschrie- 
benes und fruchtbares Buch, sondern auch ein Symptom, 
dass die junge Architektengeneration sich anschickt auf 
die Gestaltung der neuen Dinge Einfluss zu gewinnen. 
Wir sehen darin eine Bestätigung, dass die bessere Ein- 
sicht bei den Aufsteigenden ist und nicht bei den aka- 
demischen Baubeamten, die vom Überpersönlichen in der 
Baukunst nichts wissen und darum nichts wissen wollen. 
Ф 

Ulenspiegel. Eine Mappe mit Originalholz- 
schnitten von Walter Klemm. Dachau 1911. Verlag des 
»Bücherwurm“. 

Walter Klemm hat sich längst als ein so vortreff- 
licher Künstler eingeführt, dass ein Mappenwerk wie 
das vorliegende durch den Namen schon gerechtfertigt 
wird. Sein Talent weist ihn gewissermassen auf den 
Holzschnitt. Denn es ist in diesem Talent die Lust am 
lapidar Dekorativen, dessen der Holzschnitt bedarf; es ist 
aber auch die feine intellektuelle Differenziertheit darin, 
ohne die der Holzschnitt leicht grob und hart erscheinr. 
In diesen Holzschnitten zu Costers Ulenspiegel erscheint 
das Derbe artistisch raffiniert. Hier und da auch etwas 
absichtlich eklektizistisch, etwas prononciert altertüm- 
lich. Dazu hat der alte niederdeutsche Stoff verlockr. 
Naturunmittelbarkeit und tendenzvolle Stilisierung sind 
ineinander gearbeitet. Die Holzschnitrechnik ist denk- 
bar einfach, fast ganz auf Silhouettenwirkungen gear- 
beitet. Neben dem künstlerischen Esprit wird einschóner 
Handwerksgeist sichtbar. Es ist immer erfreulich, wenn 
unsern besten Graphikern Arbeitsgelegenheiten ge- 
schaffen werden; darum ist auch das Unternehmen 
dieser Ulenspiegelmappe durchaus zu begrüssen, 

Karl Scheffler. 
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‘J Kunst und Künstler №." 


Ed KAR, A 


DER KAMPF UM BISMARCK 


VON 


KARL SCHEFFLER 


in grosser Aufwand, schmählich! 
ist verthan.“ 

s giebt in dem Spektakel- 
stück,das,, Wettbewerb für ein Bis- 
| marck-National-Denkmal“ heisst, 
weder ein Werk noch eine Persön- 
lichkeit, wofür man unbedingt ein- 
treten könnte. Das Ganze ist ein Wirrwarr von 
Übereifer, Resignation, Intrigen, Entrüstung, Pro- 
test, Unreife und falscher Organisation. Das Ganze 
scheint nur inszeniert zu sein, um der Zeit zu zeigen 
was sie nicht kann. 

Woher stammt die Idee dieses ,,Nationaldenk- 
mals“? Aus einem Drang der Nation nach Helden- 
verehrung oder aus der Gestaltungssehnsucht ge- 
nialer Bildner? Keineswegs. Sie geht zurück auf 
ein kleines Ortskomitee in Bingerbrück, das eine 
Riesenattraktion im Stil des gegenüberliegenden 
Niederwalddenkmals haben wollte und dessen Seele, 
wie man hört, ein ingeniöser Gastwirt war.* 

Es geriet diese Idee einem fern von Madrid 


* Dieser Wirt, der ehemalige Besitzer der Elisenhöhe, hat 


lebenden ehrgeizigen Kunstprofessor in die Hände, 
schwoll pathetisch an, riss im Industriebezirk ein be- 
trächtliches Kapital mit sich fort, wurde zuerst 
rheinisch und dann deutschnational, führte zur 
Konstituierung von repräsentativen und arbeitenden 
Ausschüssen und verdichtete sich in ein Preisaus- 
schreiben für alle deutschen Künstler. Für alle, mit 
Ausnahme der besten. Man beging nämlich, im 
Bestreben, recht viele klangvolle Namen in der 
Jury zu vereinigen,den Geniestreich, eben die Künst- 
ler zu Juroren zu machen, die zuerst für eine solche 
Aufgabe in Frage kommen: Tuaillon, Gaul, Klinger, 

Th, Fischer, Ludwig Hoffmann. Fiigt man diesen 
Namen noch die von Adolf Hildebrand (der, wie 
es heisst, auch Juror sein sollte, aber abgelehnt hat), 
von Lederer und Peter Behrens hinzu, so bleibt 
kaum ein ernst zu nehmender Bewerber ungenannt. 
Statt unter solchen Künstlern einen beschränkten 
Wettbewerb mit fester Entschädigung auszuschrei- 
sich selbst als Anreger der „Nationalidee“ bezeichnet, in einem 
Brief, worin er, von „modernen Raubrittern“ sprechend, gegen 


andere Denkmalsinteressenten protestiert, die das Denkmal auf 
einen benachbarten Berg haben wollten. 
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ben — die Jury für ihre Arbeiten hätte sich schon 
gefunden, wenn die guten Werke nur erst da ge- 
wesen wären — hat man die meisten vom Wettbewerb 
vonvornhereinausgeschlossen. Nochschlimmer: man 
hat andere Künstler als Juroren neben sie gesetzt, 
die an solchen Platz in keiner Weise passen und 
von denen nur der Urteilslose sagen kann, auch sie, 
auch Stuck und Dill, seien Träger des „Gewissens 
der deutschen Kunst“. Endlich hat man noch eine 
Anzahl von Theoretikern hinzugenommen und da- 
bei eigentlich auf nichts weiter als auf die Namen 
gesehen. Man hat in erster Linie an die dekorative 
Wirkung der Jury nach aussen gedacht und nicht 
an ihre Arbeitsfähigkeit; man hat sich mehr Mühe 
mit einer repräsentativen Jury gegeben als mit dem 
Denkmal. 

Es muss wundernehmen, dass die Jurymitglie- 
der so leicht zu haben waren. Die bedeutenden 
Künstler unter ihnen mussten sagen: wir denken 
nicht daran zu urteilen, wir wollen selbst mit- 
machen. Hermann Hahn, der auch zuerst ein Mit- 
glied der Jury war, hat es allein von allen gesagt; 
und siehe da, er ist der einzige, dessen Arbeit über- 
haupt ernsthaft in Frage gekommen ist. Vor allem 
Klinger und Tuaillon mussten sagen: wie darf man 
uns älteren, ruhmvollen Akteuren zumuten, kritisch 
im Parkett zu sitzen, wenn oben auf den Brettern 
vor allem Volk, vor allen Nationen schlecht Theater 
gespielt wird! Denn dass es schlechtes Theater wer- 
den musste, war von Kennern deutscher Kunst 
vorauszusehen, weil wir so reich an leistungsfähigen 
Talenten nicht sind. Diese Künstler mussten dann 
auch sorgen, dass Hildebrand, der wahrscheinlich 
den Unsinn eines Bergdenkmals nicht mitmachen 
wollte, nicht fehlte. Dass er fehlt, ist schon Kritik 
genug. 

Die Jury hat noch andere Fehler gemacht. Sie 
sah sich vor der ersten Sitzung die Elisenhöhe an 
und kam zu dem festen Schluss, das Denkmal müsse 
etwa die Dimensionen der dort vorhandenen Schutz- 
hütte haben. Und sie sagte zu sich selbst: so schön 
wie die Elisenhöhe jetzt ist, kann sie mit einem 
Denkmal nie sein. Das heisst, die Jury hielt von 
dem ganzen Projekt nicht viel. Mit Recht; aber sie 
half doch weiterhin es verwirklichen. Und sie be- 
gann ihre Thätigkeit präokkupiert. Man setze den 
Fall, die Jury der Hamburger Bismarck-Denkmal- 
Konkurrenz hätte seinerzeit so gehandelt — ist es 
wohl wahrscheinlich, dass sie den Roland-Bismarck 
Lederers noch hätte prämiieren können, wenn sie 
vorher dekretiert hätte, ein Denkmal auf dem Platz 


in St. Pauli darf nur die und die Grösse haben. 
Das Werk von Lederer war doch nicht vorherzu- 
sehen. Ich mache mir ja nicht viel daraus; ich will 
damit nur sagen: das schlagende Kunstwerk ist nie 
vorherzusehen und darum dürfen ihm nicht von 
vornherein Grenzen gezogen werden. Originell im 
Maassstab zu sein, das ist ja eben eine wichtige 
Aufgabe des Monumentalisten. Wäre in Düssel- 
dorf ein wahrhaft genialer, überzeugender Entwurf 
gewesen, so hätte man ihn prämiieren müssen, gleich- 
gültig ob er zu dem Vor-Urteil der Preisrichter 
passte oder nicht. Ja, es hätte vorher nicht einmal 
der Platz ganz fest bestimmt sein dürfen. (Die 
Elisenhöhe braucht nur dem Bingerbrücker Orts- 
komitee und dem ingeniösen Wirt heilig zu sein.) 
Der Bauplatz ist schon die Hälfte der Wirkung. 
Man hätte darum auch darüber die konkurrieren- 
den Ktinstler irgendwie hören sollen. Die Juroren 
hätten vor der Annahme des Amtes schon die 
Elisenhöhe ansehen sollen, und sie hätten gar nicht 
mitthun dürfen, wenn ihnen dieser Hügel mit der 
Schutzhütte schöner erschien als mit jedem Denk- 
mal. Man deckt doch nicht eine unmögliche 
Absicht mit einem berühmten Namen, nur um 
nicht Spielverderber zu sein. Man verleitet nicht 
durch das Prestige dieses Namens an die vierhun- 
dert Künstler zu grossen Opfern an Arbeit und 
Geld, wenn man das Ziel nicht für ein wahrhaft 
künstlerisches hält. Dass die Konkurrenz so kläg- 
lich ausgefallen ist, das ist zu grossen Teilen die 
Schuld der unlösbaren Aufgabe. Je besser der 
Künstler, desto weniger kann er mit ihr be- 
ginnen. 

Hahn-Bestelmeyers Lösung scheint unter den 
eingegangenen Entwürfen in der That der weitaus 
beste zu sein. Es wird gewesen sein wie oft bei 
solchen Konkurrenzen, wo eine bestimmte Arbeit 
schnell und wie von selbst alle Stimmen auf sich 
vereinigt. Man braucht nur an die Berliner Vir- 
chow-Denkmal-Konkurrenz zu denken. Weil aber 
Klimschens Entwurf damals unter den eingesandten 
Arbeiten der weitaus beste war, ist er darum gleich 
ein unantastbares Meisterwerk? Ist Hahns Arbeit 
nun gleich die Lösung, weil sie unter den vorhan- 
denen Lösungen die taktvollste ist? Es war offen- 
bar nicht eben schwer in Düsseldorf zu siegen. 
Die Buchpublikation, in der hundert Entwürfe ab- 
gebildet sind, zeigt es auch dem, der die Ausstellung 
nicht sah. Ich kenne Hahns Arbeit nur aus Abbil- 
dungen; aber ich kenne andere Werke des Künst- 
lers und weiss, dass ein Puma nicht plötzlich ein 
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Löwenjunges wirft. Hahns Denkmal ist die sau- 
bere Leistung eines klassizistisch geglätteten Eklek- 
tizisten; sie ist nicht ursprünglich, sie ist gebildet. 
Wie Hahn denn überhaupt nur ein kultivierter 
Anempfinder ist. Mir persönlich scheint Kolbe 
talentvoller, wenn auch weicher, Haller scheint mir 
ursprünglicher, Engelmann natürlicher und Barlachs 
Talent steht auf einem ganz andern Plateau. Was 
Hahn vor diesen allen voraus hat ist Denkmals- 
routine und akademische Sicherheit. Das sind nütz- 
liche Eigenschaften; sie reichen aber nicht zu einem 
Nationaldenkmal. 

Es kam nun, wie es kommen musste. Die 
öffentliche Meinung, das Publikum drängten sich 
in die Entscheidung nachdem man sie lang und 
laut von seiten der Ausschüsse aufgerufen, die 
Presse sprach, nachdem man sie mit allen üb- 
lichen Mitteln zu interessieren gesucht hatte. Man 
hatte an Unerhörtes, an etwas Grosses glauben ge- 
macht und bot nun eine ziemlich physiognomielose 
mittlere Leistung dar. Die allgemeine Enttäuschung 
übte darum einen Druck auf den Kunstausschuss 
und auf den Hauptausschuss und diese ignorierten 
den zweimal gefällten Spruch der Jury. Da die 
öffentliche Meinung in ernsten Dingen immer 
pathetisch ist, stimmte sie für einen talentvollen 
Pathetiker, für einen Architekten, von dem ich 
sagen möchte, um ihn mit einem Wort zu charak- 
terisieren: Wilhelm Kreis — das ist der Turm. 
Die Masse des Volkes ist stets für den Turm. Das 
liegt ihr von alters her im Blut. Unter Umständen 
führt das zu gotischen Kathedralen, unter Um- 
ständen auch nur zu einem temperamentvollen 
Steinplakat — wie es der Geist der Zeiten eben 
mit sich bringt. 

Nun begannen die Beteiligten — und die Un- 
beteiligten — zu streiten. Im Streite übertreibt 
jede Partei bekanntlich ihre Überzeugungen bis 
zum Paradoxen. So kommt es, dass auf der einen 
Seite Kreis nun als das demokratische, und dass 
andererseits Hahn als das aristokratische Genie ge- 
feiert werden. Von Kreis wird verkündet, er sei 
eine dionysische Baumeisternatur und ein Schöpfer 
des Weihevollen, er sei heroisch; und von Hahn 
schreibt Walter Rathenau, der überfeinerte Ama- 
teur im Bezirk berlinischer Kunstmoden, in einem 
gemeinsam mit A. Lichtwark verfassten Buche*: 
„Noch einmal, hoffentlich zum letzten, hatte Bis- 
marck zu kämpfen mit der Respektlosigkeit, die 
sich freilich nicht mehr gegen ihn selbst aufbäumte, 
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wohl aber wiederum gegen das, was Deutsch- 
land an lebendiger Grösse besitzt“. Und weiterhin: 
„Wir sind der Ansicht, ein Denkmal einem grossen 
Mann zu errichten heisst, diesen grossen Mann in 
Verbindung bringen mit dem höchsten künstleri- 
schen Ausdruck, dessen die Zeit fähig ist. Wir 
sind der Ansicht, dass es nicht genügt, ein Werk 
zu schaffen, das den Mengen, der grossen Zahl 
derer von 1911 gefällt; wir sind der Ansicht, dass 
ein Werk für alle Zeiten zustande kommen soll.“ 
Hermann Hahns Skulpturen der höchste künstle- 
rische Ausdruck, dessen die Zeit fähig ist! Sein 
Entwurf ein Werk für alle Zeiten! Und der das 
sagt, spricht anderen die „optisch musikalische An- 
lage“ ab! In Wahrheit sind Hahn und Kreis ihrem 
Künstlerwerte nach nicht eben weit auseinander. 
Beide sind gescheite Eklektizisten. Kreis hat mehr 
Kühnheit, Hahn mehr Harmoniegefühl; Kreis ist 
künstlerisch nicht ohne arge Roheit, Hahn nicht 
ohne Banalität; jener ist mehr Prinzipienmensch, 
dieser mehr ein praktischer Opportunist; der erste 
ist etwas wie ein Wildenbruch der Architektur, 
der zweite etwa ein Karl Spitteler der Skulptur. 
Genial oder ursprünglich schöpferisch ist wedei 
der eine noch der andere. Der ganze Streit, in dem 
so grosse Worte gebraucht werden, schrumpft zu- 
sammen zu einem Streit um den Maassstab, der mit 
einigen Denkmalsschablonen an Ort und Stelle zu 
schlichten wäre. Die Jury ist zweifellos übel be- 
handelt, ist sogar beleidigt worden. Aber Kreis 
oder Hahn sind doch nicht grössere oder geringere 
Künstler, weil die Ausschüsse gegen den Wortlaut 
des Preisausschreibens gehandelt haben. 

Der unbeteiligte Kunstfreund steht zwischen 
den Parteien verdriesslich da. Kämpfen ist ein gut 
Ding. Aber man regt sich doch nur einer wahr- 
haft ernsten Sache wegen. Man kann nicht Hahns 
oder Kreis’ wegen pathetisch werden, ohne den 
Maassstab zu verlieren. Ich habe es hier schon ge- 
sagt, dass ich nicht glaube, unsere Baukunst und 
Plastik sei in absehbarer Zeit bedeutender National- 
denkmale fähig. Freiluftdenkmale auf Bergen am 
Rhein sind in der Idee schon verfehlt. Sie sind eine 
Riesensentimentalität. Sie sind so etwas wie Ober- 
ammergau, wie Freilufttheater fiir nationale Weihe- 
spiele. Unsere Skulptur tastet sich langsam erst zu 
monumentalen Wirkungen wieder hinauf; unsere 
Baukunst müht sich angestrengt noch um neue 
Formen der Nutzarchitektur und ist vom wahrhaft 
Sakralen weiter entfernt als je. Zudem ist es noch 
gar nicht ausgemacht, ob man Nationaldenkmale 


überhaupt „machen“ kann. Denkmale wurden bis- 
her immer erst hinterher, erst von der Geschichte 
zu Nationalkunstwerken erhoben. 

Was ist nun zu thun? Das Ganze aufgeben? 
Es ist natürlich sehr schwer, gleich einem Löwen 
grimmig sich zu erheben, um wie ein Krebs dann 
rückwärts zu gehen. 

Vielleicht; lässt sich jetzt noch thun, womit 
man hätte beginnen sollen. Man schreibe für das 
Dutzend unserer besten Bildhauer und Architekten 
einen dritten Wettbewerb aus und verpflichte sich 
den prämiierten Entwurf auszuführen. Wenn's 
irgend noch geht in einer Stadt, nicht in der Sommer- 
frische. Die Weinberge der Elisenhöhe lassen sich 


wohl wieder verkaufen. Und man nehme die bei- 
den Entwürfe von Hahn und Kreis ebenfalls zu den 
neuen Konkurrenzarbeiten oder lasse diese Künstler 
neumitkonkurrieren. Eine Jury wäreleichtzu bilden. 
Wenn man dem vortrefflichen Alfred Lichtwark drei 
oder vier Persönlichkeiten mit lebendig kritischer 
Kunstempfindung zur Seite stellt, — so viele giebt 
es immerhin noch in Deutschland, auch seit Hugo 
von Tschudi tot ist — so ist es schon geschehen. 

Diese dritte Konkurrenz würde natürlich nicht 
die Lösung bringen; aber sie würde wahrscheinlich 
doch eine brauchbare und würdige Lösung bringen, 
so dass die unbesonnen begonnene Sache mit An- 
stand beendigt werden könnte. 
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VON 


PAUL GAUGUIN 


er kennt Degas? Niemand? Das wäre eine 
Übertreibung. Immerhin nur wenige. Ich 
meine, was man gut kennen nennt. Aber 
selbst dem Namen nachist er für die vielen Millionen 
Zeitungsleser ein Unbekannter. Nur die Maler, 
viele aus Furcht, andere aus Respekt, bewundern 
Degas. Aber verstehen sie ihn auch wirklich? 
Degas wurde geboren im , ja, ich weiss 
nicht, in welchem Jahre; aber es muss schon furcht- 
bar lange her sein, denn er ist alt wie Methusalem. 
Ich sage Methusalem, weil ich mir denke, dass 
Methusalem mit hundert Jahren ungefähr wie ein 
dreissigjähriger Mann von heutzutage gewesen sein 
muss. 
Ja wirklich, Degas bleibt immer jung. 
Er respektiert Ingres, woraus folgt, dass er sich 
selbst respektiert. Mit seinem Zylinder und den 
blauen Brillengläsern sieht er wie der richtige 


u...“ 


А * Gauguin schrieb diese Worte einige Monate vor seinem 
Tode, am 20, Januar 1903 auf Dominika, einer der Inseln der 
Markesas-Gruppe. 


1 


$ 


Notar aus, wie cin Biirger aus der Zeit Louis 
Philipps, den Regenschirm nicht zu vergessen. 

Wenn es einen Menschen giebt, dem nichts 
daran liegt, wie ein Künstler auszuschen, so ist es 
Degas: er ist ja so ganz Künstler! Und dann ver- 
abscheut er jede Livree, selbst diese. Er ist ein aus- 
gezeichneter Mensch, jedoch da er Geist hat, gilt er 
für boshaft. Aber ist das dasselbe, boshaft und büs- 
artig? 

Ein junger Kritiker, der die Manie hat, eine 
Meinung so auszugeben, wie die Auguren ihre 
Aussprüche, sagte von ihm: „Degas? gutmütig und 
ungehobelt.“ Degas ungehobelt! Er, der sich auf 
der Strasse wie ein Gesandter bei Hofe hält! Und 
gutmütig! Wie trivial! er ist weit mehr als das. 
Degas hatte in früheren Zeiten ein altes, holländi- 
sches Dienstmädchen, ein Familienerbstück, die 
trotzdem oder vielleicht gerade darum unausstehlich 
war. Eines Tages bedient sie bei Tisch; Monsieur 
war nicht zum Sprechen aufgelegt. Das Glocken- 
geläute von Notre-Dame de Lorette wurde nach- 
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gerade betäubend; da plötzlich ruft sie aus: „Na, 
für Euren Gambetta würden sie nicht so läuten!“ 

Ich weiss, was dahinter steckt, hinter dem 
„Ungehobelt“, Degas hat einen Abscheu vor Inter- 
views. 

Die Maler bemühen sich um seinen Beifall und 
befragen ihn um sein Urteil; und um nicht sagen 
zu müssen, was er denkt, antwortet er, der als bos- 


quem. Ich erinnere mich auch Manets. Auch dem 
war niemand unbequem. Früher einmal, als er ein 
Bild von mir aus der Anfangszeit gesehen hatte, 
meinte er, dass er es sehr gut fände, worauf ich, 
mit dem Respekt, der dem Meister gebührt, ant- 
wortete: „O, ich bin ja nur ein Dilettant.“ — Ich 
war nämlich zu jener Zeit Bankbeamter und hatte nur 
die Nacht und die Feiertage für die Kunst übrig. 
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haft und ungehobelt Verschriene, sehr freundlich: 
„Entschuldigen Sie bitte, ich sehe nicht gut, meine 
Augen.“ - - 

Dafür aber wartet er auch nicht, bis man be- 
kannt wird. Bei den Jungen errät er, und er, der 
Könner, spricht nie von einem Mangeln des Kön- 
nens. Er sagt sich: das wird er schon später mal 
können. Er pflegt dann, wie zum Beispiel mir als 
Anfänger, zu sagen: „Sie haben den Fuss im Bügel.“ 

Von den Tüchtigen ist ihm niemand unbe- 


„Das stimmt nicht,“ sagte Manet, „Dilettanten 
sind nur solche, die schlecht malen.“ 

Das war meinen Ohren Musik. 

Warum kann ich mich heute, wo ich das Einst- 
mals bis auf den jetzigen Augenblick an meinem 
Geist vorübergleiten lasse, nicht davor verschliessen 
(denn es springt in die Augen), dass fast alle, zu 
denen ich je Beziehungen hatte, besonders die Aller- 
jüngsten, die ich beraten und unterstützt habe, mich 
nicht mehr kennen? 
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Ich wills nicht verstehen. 
Und doch kann ich auch nicht in falscher Be- 
scheidenheit sagen: 
Owas-tu fait, д toi que voilà, 
Pleurant sans cesse, 
Dis, qu’as-tu fait, toi que voilà, 
De ta jeunesse? (Verlaine) 
Denn ich habe gearbeitet und habe mein Leben 


schaft ergeben waren, um seine Meinung. Mit dem 
ihm eigentümlichen, trotz seiner Jugendlichkeit 
väterlichen Lächeln erzählte er ihnen die Fabel vom 
Hund und vom Wolf. „Und sehen Sie, Gauguin 
ist eben der Wolf.“ 
Soviel vom Menschen; wie ist nun der Maler? 
Eins der ersten Bilder von Degas, die bekannt 


wurden, ist ein Baumwolllager. Wozu es be- 
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gut, ja sogar einsichtsvoll uud mutig genützt, Ohne 
zu weinen. Ohne zu zerfleischen. Und ich hatte 
doch gute Zähne. — Degas verachtet jede Kunst- 
theorie und sieht absolut nicht auf Technik. 

In meiner letzten Ausstellung bei Durand-Ruel, 
Werke aus Tahiti 91-92, standen zwei sehr wohl- 
meinende junge Leute meinen Bildern ratlos gegen- 
über. Um sich Klarheit dartiber zu verschaffen, be- 
fragten sie Degas, dem sie in bewundernder Freund- 
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schreiben? Sehen Sie es sich lieber an und sehen 
Sie es sich vor allen Dingen gut an, und sagen Sie 
mir um Himmelswillen nicht: „Keiner hat bessere 
Baumwolle gemalt.“ Es handelt sich hier gar nicht 
um Baumwolle, nicht mal um Baumwollpflanzen. 

Er selbst wusste das so gut, dass er sich bald 
anderem zuwandte; aber schon damals betonten sich 
die Mängel, gaben dem Ganzen das Gepräge, und 
schon damals sah man, dass er, trotz seiner Jugend, 
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ein Meister war. Schon ungehobelt! Ja, die innere 
Zartheit eines intelligenten Menschen ist nicht so 
leicht zu sehen. 

Inmitten der eleganten Welt aufgewachsen, 
genierte er sich, vor den Putzläden der Rue de la 
Paix in Entzücken zu geraten, vor den duftigen 
Spitzen, dem famosen Schick unserer Pariserinnen, 
mit denen sie einen extravaganten Hut hervor- 
zaubern. Und den man dann bei den Rennen, zier- 
lich auf die Frisuren gestülpt, wiedersicht, und 
darunter, oder besser gesagt, zwischen all dem 
eine bis ins Unmögliche kecke Nasenspitze hervor- 
lugend. 

Und dann, um sich vom Tage auszuruhen, in 
die Oper. Da, sagte sich Degas, ist alles falsch, das 
Licht, die Dekorationen, die Frisuren derBalletteusen, 
ihre Büste und ihr Lächeln. Wahr nur die Wir- 
kungen, die davon ausgehen, das Gerippe, der 
menschliche Knochenbau, die Bewegung, ein Ge- 
wirr von Arabesken. Welche Kraft, welche Ge- 
schmeidigkeit, welche Grazie! In einem gegebenen 


Moment tritt der Mann dazwischen mit einer Reihe 
wirbelnder Luftsprünge, fängt die Balletteuse in 
seinen Armen auf und sie giebt sich ihm hin. Ja, sie 
giebt sich hin, und giebt sich nur in solchem Augen- 
blicke hin. Ihr alle, die ihr euch wünscht, eine 
Balletteuse zur Geliebten zu haben, hofft nur nicht, 
dass sie sich je euch hingeben wird. Glaubt's mir, eine 
Balletteuse giebt sich nur auf der Bühne hin. 

Die Balletteusen bei Degas sind keine Frauen, 
es sind arbeitende Maschinen mit Linien der höch- 
sten Grazie und von wunderbarem Gleichgewicht. 

Ein künstliches, entztickendes Gebilde, wie die 
Hüte in der Rue de la Paix. Die leichten Gaze- 
stoffe bauschen und heben sich und man denkt 
gar nicht daran, sehen zu wollen, was darunter ist, 
nicht einmal den Schatten, der das Weiss unter- 
bricht. 

| Die Arme sind zu lang, sagt der Herr, der, mit 
dem Metermaassin der Hand, so gut dieProportionen 
zu berechnen versteht. Ich weiss es auch, gewiss, 
wenn man’s als Stilleben ansieht. Dekorationen 
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sind auch keine Landschaften, es sind eben Dekora- 
tionen, 

Rennpferde, Jockeys im Freien von Degas; oft 
Gäule mit Affen drauf. In alledem kein Motiv, 
nur das Leben der Linie, der Linie und nochmals 
der Linie. Sein Stil und er sind nicht zu trennen. 
Warum signiert er die Bilder? Niemand hat das so 
wenig nötig wie er. In letzter Zeit hat er viel Akt 
gemalt. Die Kritik im allgemeinen sah darin die 
Frau. Aber es handelt sich dabei gar nicht um die 
Frauen, ebensowenig wie früher um Balletteusen; 
höchstens um gewisse Lebensphasen, die man nur 
durch Indiskretion kennt. 


Worum handelt es sich also? Die Zeichnung 
war verloren gegangen, sie musste wiedergefunden 
werden und wenn ich mir diese Akte ansehe, so 
rufe ich: sie ist wiedergefunden. 

Beim Menschen wie beim Künstler ist alles 
mustergültig. Degas ist einer der wenigen Meister, 
der, obgleich er sich nur danach hätte bücken 
brauchen, Palmen, Ehren und Reichtum verschmäht 
hat, ohne Bitterkeit und ohne Eifersucht. Er geht 
so einfach durchs Leben! Sein altes holländisches 
Faktotum ist tot, sonst würde sie wiederum sa- 
gen: Na, Ihretwegen würden die Glocken nicht so 
láuten. M. M. 


ED, DEGAS, VOR DEM AUFGEHEN DES VORHANGS 
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VON 
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er Zeichner Liebermann ist vom 
Y Maler nicht zu trennen. Wie 
dieser Künstler denn überhaupt, 
in all seiner Zusammengesetzt- 
heit, eine der einheitlichsten 
Persönlichkeiten der neueren 
deutschen Kunst ist. Alles ruht 
demselben Drang des Temperaments. 
In jedem Bild ist der Zeichner deutlich erkennbar; 
und in jeder Zeichnung, auf jedem Fetzen Papier, 
den die Hand zeichnend nur eben berührt hat, er- 
kennt man dann wieder den Maler. Von einer 
Trennung zwischen Malerei und Zeichnung, wie 
man sie bei anderen Künstlern nachweisen kann, 
ist bei Liebermann nie die Rede. Wie die gemalten 
Studien dieses Künstlers nicht bezwecken, die For- 
men einzelner Gegenstände zu registrieren und Bau- 
material für die Bilder aufzuhäufen, sondern wie er 


SCHEFFLER 


sich bemüht, in die flüchtigste Skizze noch den 
ganzen Extrakt einer Naturanschauung immer zu 
legen und wie er darum in seinen Skizzen noch 
viel weniger detailliert als in seinen Bildern, so tritt 
er auch als Zeichner nie vor die Natur ohne den 
Willen, in die flüchtigste Niederschrift sogar das 
Wesentliche eines Gesamteindrucks zu legen. 
Liebermann zeichnet nicht, um in die Struktur der 
Einzelheiten einzudringen, sondern um das Einzelne 
zu überwinden, um zu lernen, wie man es nicht 
sieht. Sein Ausspruch, Zeichnen sei die Kunst weg- 
zulassen, charakterisiert zumeist seine eigene Art zu 
zeichnen. Mehr als seine Malerei weist sein Zeichen- 
stil zu Rembrandt hinüber, der ebenfalls in seinen 
raschesten Skizzen noch Embryos von Bildern gab, 
der stets die Essenz suchte und bei dem das Streben 
nach der Wahrheit des Eindrucks immer auch zu 
etwas schlechthin Handschriftlichem führte. Unter 
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den Impressionisten giebt es keinen, der mit soviel 
Leidenschaft und auf Grund einer so deutlichen 
inneren Bestimmung gezeichnet hätte wie Lieber- 
mann. Manet, Monet und ihre Genossen haben nur 
gelegentlich gezeichnet; nur Degas wäre zu nennen. 
Mit ihm berührt sich Liebermann denn auch 
eigentlich vor allem als Zeichner. Doch fehlt selbst 
im Oeuvre von Degas die immense Fülle Lieber- 
manns. Durch die Anlage, die Liebermann zum 
Zeichner gemacht hat, unterscheidet dieser deutsche 
Führer den ganzen deutschen Impressionismus ge- 
wissermassen vom französischen. Liebermann er- 
weist sich ganz als eine deutsche Schwarz-weissnatur; 
es hat sich in ihm die alte deutsche Kunstveranlagung, 


neben Begabungen wie Rubens oder Tizian, wie 
Manet oder Trübner, sondern neben die Spirituellen, 
wie Rembrandt, Holbein und Ingres, Menzel und 
Degas. In seinen Zeichnungen liegt der Schlüssel 
zu seinem ganzen Wesen. Dort erst zeigt es sich 
deutlich, dass dieser Künstler nicht zuerst den Glanz 
der Erscheinung sucht, sondern den Ausdruck und 
die Hieroglyphe der Bedeutung. Er ist das Gegen- 
teil eines Schönschreibers; die Art seiner Anlage 
ist der des Raffaelitischen Talents entgegengesetzt. 
Er ist ein Sucher von lebenden Punkten, ein preus- 
sischer Japaner, ein leidenschaftlicher Ausdeuter. 
Nirgend ist Liebermann vielleicht origineller und 
selbständiger als in seinen Zeichnungen. In der 
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die mehr auf zeichnerischen Ausdruck als auf male- 
rische Sinnlichkeit geht, dem Charakter der sich 
wandelnden Zeit entsprechend, verwandelt. Wer 
tiefer zu blicken versteht, der erkennt bald, dass 
auch in Liebermann noch der uralte deutsche 
Griffelgeist Holbeins und Menzels lebendig ist. Wie 
jeder deutsche Künstler, ist auch der moderne Ber- 
liner ein Verallgemeinerer, trotz seines Impressionis- 
mus und trotzdem er in die deutsche Zeichenkunst 
ein das Akademische revolutionierendes Element 
gebracht hat. Gewiss ruhen die Zeichnungen Lieber- 
manns ganz auf naiver Anschauung; aber die Mutter 
dieser Anschauungskraft ist die Abstraktion. Was 
der Zeichenstift erschafft, das sind Augenornamente 
einer ausserordentlich elastischen undinstinktreichen 
Begriffskraft. Insofern gehört Liebermann nicht 
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Schwarz-weisstechnik verschmilzt er am besten die 
beiden Elemente seiner Natur: den ergründenden 
Esprit und die sinnliche Energie, die Schärfe und 
Zartheit, die Absicht und die Naivität. Darum ist 
er als Zeichner noch leichter und freier denn als 
Maler; es fehlt seinen Zeichnungen auch jener 
letzte Rest von Erdenschwere, von Angestrengtheit 
und Mühe, der in vielen Bildern zu finden ist. 
Als Zeichner ist Liebermann am wenigsten Natu- 
ralist. Man könnte sich darum sehr wohl eine Be- 
schreibung der Gesamtkunst Liebermanns denken, 
die vom Zeichner den Ausgangspunkt nimmt, die 
zuerst auch in den Bildern das Zeichnerische nach- 
weist (das Milletelement, zum Beispiel, ist ja ganz 
zeichnerisch) und dann erst zum Maler übergeht, 
Es wäre das freilich insofern eine paradoxe Dis- 
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position, als die Quantität der Bilder im Lebens- 
werk ja ganz anders spricht als die der Zeich- 
nungen; doch wäre in diesem Paradoxon immerhin 
eine tiefere Wahrheit enthalten, denn es wäre ge- 
wissermassen ein Denken von der Urzelle der Be- 


gabung aus. 


% 
Der Zeichner Liebermann hat naturgemäss die- 


lich nur ein autodidaktisches Streben ganz gemäss 
ist, dass es sich früh schon treffend auszudrücken 
versteht. Auch in seinen frühen Jahren hat Lieber- 
mann schon die Kunst des Fortlassens instruktiv zu 
üben gewusst. Die Knappheit des Ausdrucks ist 
seinem Talent angeboren, ist eine Eigentümlich- 
keit seiner Handschrift. Für die Zeichnungen bis 
1880 etwa ist bei alledem ein gewisser Naturalis- 
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selbe Entwicklung durchgemacht wie der Maler; 
nur sind die Übergänge weicher, es liegen die 
Merkmale der Stilwandlungen mehr versteckt. In 
den frühesten Zeichnungen aus der Berliner Zeit ist 
bereits, neben dem aus Steffecks Lehre über- 
nommenen Konventionalismus, eine bedeutende 
Fähigkeit knapper Darstellung und eine menzelisch 
zarte Sicherheit des Strichs. Es giebt aus dieser 
Zeit Zeichnungen nach den Eltern, die viel mehr 
schon sind als nur Dokumente eines frühreifen 
Talents. Sie zeigen, dass dem echten Talent eigent- 


mus bezeichnend. Es ist in ihnen etwas Genaues, 
Genrehaftes, ein Echo der naturalistischen Kunst 
jener Jahre. Das Monumentale ist erst in der Folge 
in die Zeichenkunst Liebermanns gedrungen. In 
dem Maasse erst, wie die Natur des Künstlers nach 
der Gestaltung von Ganzheiten strebte, kam auch 
in die Zeichnungen der Geist des bildhaft Er- 
schöpfenden. Als die „Flachsscheuer“ und die 
„Netzflickerinnen“ entstanden, war auch in der 
Zeichenkunst etwas profan Heroisches. Man spürt 
es, dass der Zeichenstift nun nicht mehr von Ge- 
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danken an die stu- 
dienhafte Richtig- 
keit gehemmt und 
vorsichtig ge- 
macht wird, son- 
dern .dass ein ein- 
ziger Strich nun 
einenganzenKom- 
plex von Formen 
immer umschreibt. 
Eine Federzeich- 
nung der „Schwei- 
nefamilie* zum 
Beispiel, die Ende 
der achtziger Jahre 
entstand, enthält 
eigentlich schon 
alle Vorzüge des gleichnamigen Bildes; nur geniesst 
mancher Kunstfreund diese Vorzüge in der pikanten 
Konzentration der Zeichnung noch intensiver. Aus 
dieser Zeichnung quiekt und grunzt es förmlich von 
Leben und Wahrheit; darüber hinaus aber wird sie 
beherrscht von der fast machtvollen Silhouettenlinie 
des alten Mutterschweins. In ausdrucksvollen Studien 
zu den „Netzflickerinnen“ — Bewegungsstudien und 
Raumstudien — in der eindrucksvoll einfachen 
Waldstudie zur ,,Gediichtnisfeier für Kaiser Fried- 
rich“ (1888) (Jahrg. IX, S. 608), in Ziegenstudien 
um 1890 und in vielen andern Arbeiten dieser Art ist 
immer schon der grosse Zug und die herb geschmei- 
dige Kraft der gleichzeitigen Bilder. Langsam wird 
nunmehr aus der das Bild vorbereitenden Zeichnung, 
aus der Dispositionsskizze die Zeichnung, die ein 
selbständiges Kunstwerk ist. Es giebt Pastelle kar- 
toffelbuddelnder Bauern aus dieser Zeit oder Kreide- 
zeichnungen von Viehhüterinnen, die in der Re- 
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produktion den 
Nachbildungen 
von pathoserfüll- 
ten Gemälden 
gleichen. Lieber- 
mann versteht es, 
auf solchen Blät- 
tern, auf einer 
Fläche, die mit der 
flachen Hand be- 
deckt werden 
könnte, monu- 
mental zu wirken. 
Deutlich kommt 
das Milletelement 
zum Vorschein. 
Der Zeit der „Ba- 
denden Knaben“ und der „Reiter am Strande“ ent- 
sprechen sodann etwa die Zeichnungen nach 1895. 
Zugleich mit der Malerei werden die Zeichnungen 
weicher, malerischer und stimmungshafter; sie wer- 
den impressionistisch und geistreich schlagend als 
Komposition. Die flüchtigste Andeutung drückt nun 
immer ganze Empfindungskomplexe aus. Manet er- 
scheint ins Schwarz-Weiss übersetzt. Doch wird man 
zugleich niemals ganz das Gefühl einer geistigen Tra- 
dition los, die sichetwamit den Namen Degas-Ingres- 
Holbein bezeichnen lässt. Es ist, als ob die scharfe 
Genauigkeit dieser drei Zeichner hinter der male- 
rischen Luftschicht verborgen sei. Die Zeichnungen 
dieser Zeit sind fein, aber ohne an Kraft zu ver- 
lieren. Man könnte hier und da an Whistler denken, 
wenn nicht ganz dessen süssliches Parfiim fehlte. 
Bewunderungswürdig ist die malerische Vertiefung, 
ist die Art, wie ein einziger Strich, ein flüchtig 
Naturstimmungen malen, 


KREIDEZEICHNUNG 


gewischter Schatten 


MAX LIEBERMANN, STUDIE VON NETZFLICKERINNEN. 


KREIDEZEICHNUNG 


348 


so dass das Auge produktiv wird 
und Gegenstände sieht, die gar 
nicht da sind, wie mit einem 
Nichts an Mitteln das atmosphä- 
tische Leben der Natur, das Leben 
des Lichts ausgedrückt ist. Es 
giebt Skizzenbuchblätter, die mit 
wenigen Andeutungen den Raum 
einer Dorfstrasse oder einer 
Dünenlandschaft zwingend vor 
Augen führen. Mehr und mehr 
verzichtet der Künstler auf den 
begrifflich konturierenden Strich, 
die Zeichnung wird tonig und 
pastellartig weich, sie hat Tiefe. 
Das Auge sieht Raum, Farbe, 
Valeurs und Formen in die im- 
pressionistische Bildandeutung 
hinein. Der Zeichner steht auf 
seiner Höhe, trotzdem er durch 
das Hineintragen des Malerischen 
in die Zeichenkunst fortgesetzt 
eine Grenze berührt. Überraschend 
deutlich begegnet man auch den 
Spuren Rembrandts. Zum Beispiel 
in der schönen Kreidezeichnung 
„Nach Hause“ (1892), in der mit 
wenigen Tönen, nur durch ein 
schlagendes Neben und Gegen- 
einander von hellen und dunkeln 
Massen eine Rembrandtartige 
Mystik erzielt worden ist. Und 
noch mehr ist der Geist des 
grossen Holländers in einer Zeich- 
nung wie „Haarlem“ (Jahrg. 1, 
S. 143). Sie ist wie das Werk 
eines grossen alten Meisters. Un- 
beschreiblich ist der Tumult des 
Lichts, der Schrei des Raumes; 
über die Hauswand, über die 
Menschengruppen, durch das Hell- 
dunkel unter den Zweigen des 
Baumes, braust etwas gross Sym- 
phonisches dahin. Nur ein bis 
zum Heroischen erhöhtes Augen- 
licksgefühl hat dieses Blatt mit 
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allem Zauber handschriftlicher Frische so schaffen gewesen. Er erreicht sie wieder in einigen Blättern, 
können. Es ist wie im Rausche gemacht und ist die 1908 entstanden sind, die den Sturm an der 
doch auch ein Monument höchster künstlerischer holländischen Küste schildern. Ganz altmeisterlich 
Besonnenheit. Einer solchen Feierlichkeit in der ist auch die Tusch- und Federzeichnung „Kanal 
Wahrheit ist Liebermann freilich nur selten fähig in Leyden“ (Jahrg. 1,5. 13). Die besten hollän- 
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dischen Kleinmeister haben Liebermann über die 
Schulter geschen, als er an diesem schönen Kanal 
sass und sich dem Eindruck des Naturbildes wie 
ein Verliebter und doch ohne alle Kleinlichkeit 
hingab. 

Später ist das Degasartige mehr durchgedrungen. 
Es zeigt sich in dem langen, ornamentalen, charakte- 
risierenden Strich, in der 
kühlenKnappheitbeider 
Betonung desKonstruk- 
tiven. Man erkennt nun 
deutlich, warum Lieber- 
mann eifrig gute japa- 
nische Graphik gesam- 
melt hat und was ihn 
diese Sammlung lehrte; 
seine Zeichnung wird 
immer mehr zu einer 
Schrift, die lebende 
Punkte der Erscheinun- 
gen notiert. Der Alters- 
stil bildet sich aus. Ein 
Stil, den nur noch die 
letzten Dinge interessie- 
ren, der von einer Fülle 
von Erfahrungen lebt 
und dem das Zeichnen 
wie ein Schreiben ge- 
worden ist. An dieStelle 
der Ausdrucksbegierde 
tritt der erfahrene Ge- 
schmack, tritt sogar die 
Virtuosität. Die Zeich- 
nung wird in demselben 
Maasse zum Aphoris- 
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mus, wie das Bild zur Studie und zur geistig er- 
schöpfenden Skizze wird. 

Aus diesen Andeutungen ergiebt es sich schon, 
dass man die Zeichnungen nach Stoff und äusserem 
Anlass nicht wohl gruppieren kann. Es giebt frei- 
lich eine Gruppe von Blättern, die Entwürfe zu 
Bildern sind, zu den Seilerbahnen zum Beispiel, z 
den Waisenm kichen, 
zum „Jesus im Tempel“, 
zu den Flachsscheuern, 
Netzflickerinnen, Kon- 

servenmacherinnen, 
Simson und Delila usw. 
Sodann finden sich Stu- 
dien zu einzelnen Figu- 
ren, Tieren und Land- 
schaftsmotiven, die der 
Maler später verwandt 
hat; schliesslich giebt es 
dann noch eine Fülle 
von Zeichnungen, die 
im Vorübergehen ge- 
machtsind, menzelartige 
Notizen aller möglichen 
Dinge; und zuletzt sind 
da die Impressionen, die 
sich Selbstzweck sind 
und die bildartigen Cha- 
rakter haben, Ecken von 


Strassen und Höfen, 
Kanäle, Dünenland- 


schaften, badende Kna- 
ben, Alleen, Biergärten 
und vieles andere. Inner- 


lich gehen aber alle diese 
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Zeichnungen ineinander über. Der äussere Zweck 
ist stets etwas Sekundäres. Im Grunde ist Lieber- 
mann, wann immer er zeichnet, mit allen Sinnen 
Künstler; ihn regiert nicht der Zwecksinn, sondern 
ein lebendiges, immer zum Ganzen strebendes 
Kunstgefühl. 
ж 

Die frühesten Zeichnungen Liebermanns waren 
Bleistiftzeichnungen. Nicht zufällig. Dem von 
Steffeck und Menzel herkommenden Berliner war 
der Bleistift das natürliche Werkzeug. Der Strich 
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zart andeutenden, ornamental spielenden und psycho- 
logisch betonenden Linien zu umschreiben und er 
weiss die Valeurdifferenzen der Halbschatten, des 
Helldunkels und der tiefen Kraft damit zu gestalten. 
Vielleicht giebt es in diesen Jahrzehnten keinen 
Künstler, der mit der Kreide so ausserordentliche 
Wirkungen zu erzielen weiss. Liebermann denkt 
aus diesem Material heraus die Darstellungsformen, 
er beherrscht es, wie der Virtuos sein Instrument. 
Leere Stellen, die nur zugestrichen sind, weil dem 
Zeichner der lebendige Ton nicht zur Verfügung 
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ist, dem inneren Zustande des Zeichnenden ent- 
sprechend, zart, bei aller Feinheit akkurat, geist- 
reich und zugleich auch ein wenig schulmässig, 
routiniert. In dem Maasse, wie Liebermann dann 
freier im Können und in der Anschauung geworden 
ist, hat er sich immer häufiger der Kreide bedient. 
Das heisst: er ist vom harten Material zu einem 
weichen, mehr für malerische Darstellung geeig- 
neten Material übergegangen, zu einem Material, 
das Tonigkeit und Flächigkeit gestattet, womit der 
Künstler malen kann. Mit Hilfe der Kreidetechnik 
hat Liebermann sich in der Folge zum Meister ent- 
wickelt. Er weiss mit der Kreide den Umriss in 
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war, giebt es bei ihm nicht. In dieser Hinsicht 
leicht der Zeichner Liebermann dem Maler Cezanne: 
er lässt lieber den Papierton stehen, als dass er sich 
mit einem technischen Ungefähr begntigte. Ob die 
Blätter bildhaft abgerundet sind oder ob sie nur 
Andeutungen geben immer lebt das Material, 
immer ist es in Licht, Atmosphäre und Natur- 
illusion verwandelt. Mit seltenem Geschmack sind 
die Dunkelheitsgrade zu einem melodischen Spiel 
geordnet; doch ist dieses Spiel zugleich immer eine 
schlagend richtige Wahrheit. 

Der Schritt von der Kreidezeichnung zum 
Pastell lag nahe. Liebermann hat ihn denn auch 
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mit grossem Glück gethan. Der Pastellist leitet dann 
hinüber zum Maler. Der Übergang ist oft so un- 
merklich, dass eine Trennung der Betrachtungs- 
weisen kaum noch möglich ist. Um so weniger 
als unter den Pastellen oft Varianten bekannter 
Bildmotive auftauchen. Als Pastellist hat Lieber- 
mann vor allem das Zarte und Feine, das Elegante 
und Graziöse seiner Natur ausgebildet, weil die 
Technik der Darstellung des gefällig Weichen weit 
entgegen kommt. Es giebt zum Beispiel pastellierte 
Varianten der bekannten Näherinnenmotive, die 
von einem farbig glitzernden, perlmutterartigen 
Licht wie übersponnen erscheinen, die in ihrem 
juwelenhaften hellen Tonreichtum an Renoirs 
Kolorismus etwa, das heisst an einen modernen 
Enkel des Rokoko, denken lassen. Es geht diese 
gefällige Farbigkeit in manchen der virtuosen klei- 
nen Pastelle von der holländischen Küste sogar bis 
an die Grenze des Süsslichen. Es macht sich in 
diesen Arbeiten die Nähe des weichen Israëls be- 
merkbar. Am schönsten sind die herber nuancierten 
Arbeiten dieser Art. Strassenansichten, sonnige 
Hofecken, Parkausschnitte mit einem Stück Haus- 
wand, lufterfüllte Interieurs und Alleen; in ihnen 
erscheint der geniale junge Menzel zu einem neuen 
Leben erwacht, sie gehören in ihrer schmeichelnden 
Tonwahrheit zu den feinsten Meisterwerken Lieber- 
manns. Vor diesen Arbeiten — man denke auch 
an die ausgezeichneten Blätter aus Florenz, An- 
sichten von Dächern mit einem Stück Landschaft 
darüber oder von Glockentürmen, — hat eine 
ganze Malerjugend sich erzogen. In ihnen ist das 


Revolutionäre der moder- 
nen Kunst, mit Charm um- 
kleidet, in eine gefällige 
Form gebracht, ohne dass 
das Künstlerische doch ir- 
gendwie verflacht wäre. 

Seltenerhat Liebermann 
sich der Tusche und der 
Feder bedient. Wo er aber 
zu dieser Technik gegriffen 
hat, da hat er ebenfalls 
seine Absicht sehr prägnant 
auszudrücken gewusst. Mit 
einer nervösen Kritzeltech- 
nik, die die Akademiker 
noch heute nicht gelten 
lassen, trifft Liebermann 
auch dort jedesmal den 
Nagel auf den Kopf. Auch 
dort schimmert durch die Improvisationen immer 
das Ganze einer Naturempfindung hindurch. Dieses 
ist das deutlichste Zeichen des Talents: dass Lieber- 
mann den verschiedenen Techniken gemäss jedes- 
mal ein Anderer ist, dass er dieselbe Impression in 
verschiedene Formen der Technik übersetzt und 
im Resultat doch immer dieselbe herb geistreiche 
Wirkung erzielt. Nirgend spürt man es mehr als 
vor den Zeichnungen, dass Liebermann alle Angst 
vor der Natur, die den kleinen, den subalternen 
Künstler kennzeichnet, ein für allemal überwunden 
hat und dass ihm beim Zeichnen immer nur ein 
vergeistigtes Abbild, ein durch die Seele gegangener 
Eindruck vor Augen steht. 


ж“ 


Einige Blätter giebt es, auf denen Liebermann 
versucht hat, im Sinn Menzels illustrativ zu erzählen, 
wo er eine Reihe von Einfällen ornamental an- 
einander zu fügen versucht hat, wie Menzel es so 
geistreich auf seinen Buchumschlägen und Adressen 
verstand, wo er es unternommen hat, mit dem 
stoff lichen Esprit Menzels zu konkurrieren. Charak- 
teristische Blätter dieser Art sind die Adressen zur 
silbernen Hochzeit seiner Eltern, zum siebenzigsten 
Geburtstag seiner Mutter oder die Einladungskarte 
zum Ibsenfest. In diesem Genre hat Liebermann 
aber der Einfallsfülle und der darstellenden Sicher- 
heit Menzels nicht von fern an die Seite treten können. 
Er hat sich als geistreich auch hier erwiesen, aber 
auch als unsicher. Dieses ist eine Grundbedingung 
der Liebermannschen Zeichenkunst: er muss sehen, 
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was er zeichnet. Nur Aug in Aug mit der Natur 
kann er von ihr abstrahieren, kann er das Natura- 
listische überwinden. Er ist kein Künstler, der aus 
dem Kopf zeichnen kann. Thut er es dennoch, so 
verflüchtigt sich gleich sein Bestes. Menzel hätte 
man in eine Klosterzelle sperren können — er hätte 
endlos fortillustriert; Liebermann würde ohne die 
Natur verkümmern. Es ist schr bezeichnend, dass 
Liebermann sich in Blättern wie den oben genann- 
ten ganz eng an Menzel gehalten hat. Enger als 
sonst irgendwo und in einer ganz anderen, direkt 
nachahmenden Weise. In solchen Blättern ist er 
nicht über seinen Vorgänger hinausgegangen, son- 
dern hinter ihm zurückgeblieben. Er hat es auch 
gefühlt und diese Art von Gelegenheitszeichnerei 
in der Folge aufgegeben; er ist eben gar nicht das, 
was Menzel so stark war: ein Zeichner des Ein- 
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falls, der poetisch forteilenden Einbildungskraft. 
Diese Kraft des Menzelschen Talents ist auf Max 
Slevogt vererbt worden. Bei Liebermann fällt nur 
dem Auge etwas Neues ein. Er kann nicht mit der 
Kunst spielen. Er ist nicht kindlich, nicht heiter, 
nicht harmlos verschwenderisch. Er kann nicht 
fabulieren. Vielmehr ist er immer ernst und aus- 
drucksvoll, immer psychologisch forschend und 
nie absichtslos ausruhend. Er beherrscht die Natur 
gestaltend, indem diese ihn beherrscht. Wenn 
man mit Recht von ihm sagen kann: er will so, 
wie er thut, so kann man mit grösserem Recht fast 
noch sagen; er muss das thun, was er will. Er 
ist auch als Zeichner ein Organ der Zeit, die sich 
in ihm angestrengt auf sich selbst besinnt. 
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\ \ 7 ie die künstlerischen Bestrebungen der mo- 

dernen reichshauptstädtischen Malerei ohne 
Hinweis auf Liebermanns einflussreiche Persönlich- 
keit nicht in ihren Wurzeln gewürdigt werden kön- 
nen, so muss auch jede Betrachtung, die die Neu- 
bauten der jüngeren Architektengeneration Berlins 
zum Gegenstand hat, notwendigvonder umfassenden 
Reformarbeit ihren Ausgangspunkt nehmen, die 
Alfred Messel der Baukunst unserer Zeit verrichtet 
hat. Die Qualitätsleistungen der modernen Berliner 
Architektur verleugnen in keinem Punkte den klä- 


renden Einfluss, den das Lebenswerk des grossen 
Befruchters ausgeübt hat, ja, ihr absoluter Kunst- 
wert ist letzten Endes sogar durch die Intensität 
dieser Wechselbeziehungen bestimmt. Es ist wieder- 
holt betont worden, dass Messel mit dem, was er 
persönlich zu wirken vermochte, der Baukunst 
seiner Zeit eine Art von Tradition erneuert, dass 
er ihr durch seine Persönlichkeit den Mangel an 
einer lebendigen Überlieferung ersetzt hat und der 
praktischen Architekturbetätigung damit wieder 
gab, wessen sie vor allem bedarf: die individuelle 
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Selbständigkeit der Gestaltung innerhalb 
einer gewordenen, historisch umgrenzten 
Formenwelt. Messel stellte den tektonischen 
Sinn dieser geschichtlichen Formenwelt wie- 
der fest, er entwickelte aufs neue ihren Gat- 
tungswert. „Reine Hingebung ans Indivi- 
duelle mit dem ftir die Gattung ausgebildeten 
Sinn erzeugt das Beste in der Kunst.“ Messel 
begriff das Problem, das dieses Wort 
Schinkels, auf die Baukunst der Gegenwart 
bezogen, andeutet. 

Indessen, die stolzen Erwartungen für die 
künftige Entwicklung der Berliner Baukunst, 
die beim allzu frühen Tode dieses stillen 
Reformators ausgesprochen wurden, scheinen 
doch nur zum geringsten Teil sich erfüllen 
zu sollen. Wenn man unter dem Einfluss von 
Messels Wirksamkeit eine architektonisch be- 
deutende Erneuerung des Berliner Stadt- 
bildes erhoffte, so war bei solcher Rechnung 
ein wesentlicher Faktor unberücksichtigt ge- 
blieben, nämlich die korrumpierende und 
unbesiegbare Macht des spekulativen Unter- 
nehmertums. Es scheint dem Schicksal der 
Grossstadt unvermeidlich zu sein, dass eine 
edle, grossgeartete Baugesinnung gegenüber 
den Massenprodukten gewissenloser Bau- 
spekulanten sich bestimmend nicht zu be- 
haupten vermag, dass ernsthafte Qualitäts- 
arbeit nirgends den architektonischen Ge- 
samteindruck der Grossstadt entscheidend 
beeinflussen kann. Es ist für den, der die 
architektonische Umgestaltung der Berliner 
City unablässig beobachtet, deprimierend 
zu sehen, wie fast Tag für Tag bedeutende 
Architekturaufgaben infolge der innerenVer- 
kettung aller kommerziellen Interessen jenen 
dunklen Ehrenmännern zugewiesen werden, 
für die der drastische Berliner den Gattungs- 
namen „Bauschieber“ zur Hand hat, wie die 
durch ihre Situation im Stadtplan bedeuten- 
den Bauplätze ungebildeten Stümpern ausge- 
liefert werden, damit sie hier ihre würde- 
lose Surrogatkunst abladen, und wie in den 
meisten Fällen Bauherr und Unternehmer bei 
ihren Projekten sich ausschliesslich von un- 
verhüllter Profitgierund gesinnungsloser Plus- 
macherei leiten lassen. Wie weit wir unter 
diesen Umständen heute noch, auch nach den 
laut bejubelten Triumphen des Kunstgewer- 
bes und der Architektur auf den letzten 
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grossen Ausstellungen, von einer einheitlichen, 
sicher in sich selbst gefestigten Baukultur entfernt 
sind, vermag man am besten in den Cityvierteln 
der Grossstadt zu beurteilen. Denn dort werden 
die Millionenaufträge des Grosskapitals ausgeführt, 
dort werden die Geschäfts- und Bureauhäuser, die 
Banken, Hotels und Vergnügungshäuser errichtet, 
deren Bausummen insgesamt den bedeutendsten Teil 
der für die Jahresproduktion anzusetzenden Mittel 
repräsentieren.Die 
Kunstleistung wä- 
re hier schon 
im Interesse des 
Nationalvermö- 
gens zu fordern, 
weil die Cityarchi- 
tektur im Verein 
mit den öffent- 
lichen Bauten, de- 
ren Qualität ja 
gleichfalls in den 
meisten Fällen 
zweifelhaft ist, für 
den Fremden den 
Eindruck der Stadt 
wesentlich be- 
stimmt und auf 
sein Urteil jeden- 
falls entscheiden- 
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der einwirkt, als die Miethaus- undVillenarchitektur 
der Aussenbezirke. Während aber beider gerühmten 
Einheit der modernen Ausstellungsarchitektur durch 
planvolles Zusammenwirken aller jener Kräfte, die die 
Oberschicht bilden, das Gesamtbild notwendig 
falsch, zum mindesten künstlich nach der günstigen 
Seite verschoben sein muss, tritt im Ausbau des 
Grossstadtzentrums das künstlerische Niveau der 
Durchschnittsleistung mit wünschenswerter, durch 
den ungehemmten 
Konkurrenzkampf 
geläuterter Klar- 
heit zu Таре. 
Und dieses Niveau 
ist nun in der 
That auch heute 
noch ein er- 
schreckend und 
beschämend піс- 
driges. Jedenfalls 
ist es kaum einen 
Deut höher als in 
den vielgeschmäh- 
ten achtziger Jah- 
ren. Und gerade 
die Bauaufgaben, 
diezuihrer Lösung 
des  intensivsten 
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Forderungen der Zeit bedürfen, Theater, Versamm- 
lungshäuser, Sport- und Ausstellungshallen, ja selbst 
das Geschäftshaus, für dessen Typus doch durch 
Messel ein noch sehr der Entwicklung fähigesVorbild 
gegeben wurde, lassen am meisten den Zustand der 
Stagnation erkennen, der in der architektonischen 
Bewegung jetzt wieder eingetreten ist. Was in der 
Regel geleistet wird, verdient nicht weniger den 


PAUL BAUMGARTEN, ENTWURF FÜR 


Vorwurf, unwahr zu heissen und missleiteten 
Grossstadtinstinkten entsprungen zu sein, als die 
Produktionen der verrufenen Gründerjahre. Der 
alte Zwiespalt zwischen Grundriss und Aufriss 
klafft weiter. Hier wird mit klugem Kalkül und 
kalter zahlenmässiger Rechnung ein restlos auf- 
gehendes Ausnutzungsprodukt geschaffen, ganz be- 
herrscht vom nüchternen Utilitaritätsgedanken (und 
darum oft nicht ohne Grösse), dort aber wird, in 
auffallender Inkonsequenz der leitenden Geschäfts- 
prinzipien, ein nur dekoratives, äusserst kostspieliges 
Fassadenwerk vorgehängt, eine schlecht und recht 


aus Vorlagewerken zusammengeräuberte Reissbrett- 
zeichnung, die nichts als Reklamewirkungen zu 
verrichten hat und sehr geschickt auf die niederen 
Instinkte jener Masse spekuliert, die sich für die 
gleissende Feenpracht von Wasserschloss und Leucht- 
fontäne begeistert. Am Ende ist übrigens diese 
Entwicklung psychologisch im Wesen der Massen- 
wirkung begründet; die Historie bietet ja einige 


EIN STADTHAUS 


Parallelen. Ist sie aber natürlich, trägt sie etwa den 
Kern innerer Notwendigkeit und Berechtigung in 
sich, dann gilt es, sie mit allen erdenklichen Macht- 
mitteln zu fördern, um endlich Klarheit zu schaffen 
und definitive Scheidungen vornehmen zu können. 
Der ganze Umkreis der heutigen Citykunst, das 
Variété und seine modernen Abarten, Eispalast 
und Kinematograph samt zugehöriger Reklame- 
architektur, dieses Gebiet der reinen „Veran- 
staltungen“, mag in gewissem Sinne wohl einer 
Veredelung noch fähig sein. Wenn das, was fluktu- 
ierend zwar, doch von einem realen, greifbaren 
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Bedürfnis getragen, hier im Werden ist, erst einmal 
mit den entsprechenden Mitteln auf eine reine For- 
mel gebracht sein wird, so wird der Eindruck 
zwar mit Kunstwirkungen nicht eben viel zu thun 
haben, aber er wird doch auch sicher nicht ohne 
Reiz für das Auge sein. Es ist ganz falsch und 
zeugt im Grunde doch dafür, wie eng der Wirkungs- 
bezirk der sogenannten architektonischen Bewegung 
geblieben ist, wenn heute diese Mittel immer wie- 


stadtgelüste zu befriedigen, wenn die überlieferten 
Schätze aristokratischer Kulturen deklassiert wer- 
den, um für das schlüpfrige Parkett galanter und 
unzweideutiger Unternehmungen einen prunkvollen 
Rahmen zu bilden, so zeigt das doch, wie wenig 
die Baukunst auch heute noch vom Geiste der 
Gründerjahre entfernt ist. Und es spricht für den 
völligen Mangel an treibenden Kräften in der Ber- 
liner Baukunst, wenn man den Zwecken jenes neu- 


MAX LANDSBERG, LANDHAUS BLEICHRÖDER IN PANKOW 


der von der Architektur entlehnt werden. Dieser 
schnöde Missbrauch zu Varieteeffekten ist es, der 
die reinen Quellen dieser Kunst immer wieder ver- 
giftet. Die sich bildende City,,kunst“ — als ihr 
edelster Zweig darf wohl die Schaufensterdekoration 
gelten —, hat mit Architektur nichts mehr zu thun. 
Sie wird merkwürdige Sonderbegabungen züchten 
und ans Tageslicht befördern, auch wird sie sehr 
wahrscheinlich die Beleuchtungsindustrie in Nah- 
rung setzen und vielleicht den Markt für gewisse 
Baumaterialien heben. Wenn aber immer wieder 
die Architektur herhalten muss, um derbe Gross- 


artigen Gebäudetypus, der die reizend , unterhalt- 
samen Institutionen der Rummelplätze undSchützen- 
wiesen in geschlossene Räume zu fassen sucht, nicht 
anders Form zu geben weiss, wenn man dem 
Massenstimulanz solcher grossstädtischen Vergnü- 
gungsstätte nicht anders Ausdruck zu finden ver- 
mag, als mit einer nichtswürdigen Profanierung 
der intellektuell-sinnlichen Werte, die Messel er- 
strebt und geschaffen hat.) 


*) Wer ein überzeugendes Beispiel dieser reakrionären Ent- 
wicklung kennen zu lernen wünscht, dem seien die „Paläste 
der Lebewelt“ in der Behrenstrasse und besonders der Neubau 
des Admiralspalastes in der Friedrichstrasse angelegentlichst 
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Solchen Missbrauch indessen verträgt Messels 


zur Besichtigung empfohlen. Die Renommierfront dieses Hau- 
ses ist ein um so unerfreulicheres Dokument dieses grotesken 
Variétéstils, als ein Architekt, der ein Schüler Messels heisst 
und aus seinem Atelier hervorgegangen ist, Heinrich Schweit- 
zer, und ein Bildhauer, der gleichfalls zu den Gehilfen des 
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JORGENSEN UND BACHMANN, 
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zarte und subtile Kunst nicht. Sie beruht zu sehr 
auf den geistigen Potenzen dessen, der sie übte, 
um in die Breite wirken zu können. Sie ist nichts 


Wertheimbaumeisters zählte, Franz Naager, dafiir verantwort- 
lich zeichnen. 


weniger als einfach, nirgends liegen ihre Gestal- 
tungselemente greifbar deutlich an der Oberfläche; 
jedenfalls sind es nicht in erster Linie die hand- 
werklichen Qualitäten, die ihren schöpferischen 
Wert ausmachen. Reine Handwerkernaturen wer- 
den in der Regel eine energischere Förderung der 
Qualitätsarbeit im Umkreis ihres Wirkens erreichen 
können; wie es denn auch Architekten wie Fischer, 
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Hocheder und Seidl gelungen ist, das Durchschnitts- 
niveau in Süddeutschland beträchtlich zu heben. 
Ihre Kunst ist von Problemen nicht beschwert, 
giebt auch kleineren Geistern die Möglichkeit, er- 
trägliche Leistungen hervorzubringen, und die Ge- 
fahr missverstandener Nachahmungen ist bei ihnen 
weniger zu befürchten. Solche Annehmlichkeiten 
fehlen dem Werk Messels. Hinter der scheinbaren 
Einfachheit und Allgemeingültigkeit seines Systems 
steckt doch immer wieder seine reiche, differenzierte 
Künstlerpersönlichkeit, die mit all ihren singulären 
Begabungen nicht lehr- und lernbar ist. Die scharfe 
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Hellhörigkeit für die Forderungen der Zeit, das 
lebendige Gefühl für ihre Nöte, das sich früh und 
klar in sein Bewusstsein drängte, sie waren es, die 
bildend und gestaltend sein Werk füllten und dem 
überlieferten Rhythmus eine neue Melodie gaben. 
Diese seltenen persönlichen Eigenschaften hat 
Messel auf keinen seiner Schüler zu übertragen ver- 
mocht, und das mag die Ursache sein, dass den 
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HABICHT, REICHSBANK IN ELMSHEIM 


Werken der neuen Berliner Bauschule, die sich an 
seinen Namen knüpft, so qualitätvoll sie auch durch- 
weg im Handwerklichen ist, im Grunde doch 
immer das Letzte, das Unmittelbare fehlt, dass ihr 
jener Grad von Gefühlsintensität mangelt, der die 
künstlerische Schöpfung über die geschmackvolle 
Handwerkerleistung emporhebt. Und wenn Messel, 
besonders in den Werken seiner Spätzeit, als er 
bereits im Besitz all seiner Mittel war, bisweilen 
kühl und in der ruhigen Objektivität seiner still 
abwägenden Proportionierkunst fast trocken spröde 
wirkt, so grenzt die puritanisch-strenge Einfachheit 
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der Schülerarbeiten oft schon an Nüchternheit; 
denn sie ist nicht gleicherweise ein Merkmal meister- 
licher Selbstbeschränkung wie bei dem Lehrer, 
sondern eher das Resultat einer minder reichen Be- 
gabung, deren Erfindungskraft eben enge Grenzen 
gezogen sind. 

Am stärksten muss das Epigonentum der jungen 
Berliner Bauschule natürlich da fühlbar werden, 
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funden zu haben, ist gewiss hoch zu werten in 
einer Zeit schwankender Konventionen und zer- 
störter Überlieferungen; aber ist es nicht mehr zu 
bewundern, wenn einer, mit der nagenden Sehn- 
sucht nach dieser endgiiltigen Form im Herzen, 
den Mut findet, sich zu tiberwinden und lieber das 
fruchtbar Unfertige zu wollen, als eine elegante 
Kompromisslösung? Die viel gertihmte Ruhe und 


PAUL MEBES, LANDHAUS IN POTSDAM 


wo es sich um die Lösung neuer, spezifisch 
moderner Architekturaufgaben handelt. Hier zeigt 
es sich denn, dass die Lehre Messels immer nur 
zur Hälfte, und gerade in ihrem schwächeren Teil, 
begriffen wurde; dass nachhaltig eigentlich nur die 
artistischen Elemente seiner Kunst gewirkt haben, 
nicht auch die primitiv-raumbildenden. Es ist aber 
nicht zweifelhaft, dass Messel kaum zu gleichem 
Ruhm hätte gelangen können, wenn er nur ein Er- 
neuerer der Tradition, nicht auch der Baumeister 
des Wertheimhauses gewesen wäre. Das Verdienst, 
eine grosse, fertige und stets brauchbare Form ge- 
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Sicherheit des praktischen Arbeitens, die Messel 
den Jüngeren gegeben hat, birgt in hohem Grade 
die Gefahr der Stagnation in sich, Um sie hintan 
zu halten, ftihlt man sich fast versucht, wieder ein- 
mal das Lob des Chaos zu singen, in dem Urkräfte 
mit äusserster Willensanspannung um neue Werte 
ringen. Und den sehr gefälligen und stets ge- 
schmackvollen Leistungen der Messelschule gegen- 
über wagt man die Behauptung, dass wir uns in 
der Baukunst den Luxus einer Tradition heute 
eigentlich noch gar nicht gestatten dürften. Messels 
späterer Palladianismus trug den Kern innerer Be- 
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MAX LANDSBERG, HAUS BLEICHRÖDER IN PANKOW. DETAIL 


rechtigung in sich, denn er war als ein lebendiges 
Resultat aus der Schule des Naturalismus ge- 
wonnen. Aber dieses gefällige, stets verwendbare 
Pilastersystem droht wieder in Manierismus aus- 
zuarten und formalistisch zu erstarren, wenn sein 
Lebensrhythmus nicht auf jenem Umweg erfasst, 
wenn die Wirkung nur äusserlich, nicht aus ihren 
Ursachen heraus begriffen und nachgeahmt wird. 
Gerade in der Architektur drängen heute von allen 
Seiten und tagtäglich neue Probleme zur Lösung, 
so dass es wichtiger scheint, temperamentvoll zu 
wagen und zu experimentieren, auch wenn das 
Resultat misslingt, als gemeinverständliche Schön- 
heit zu pflegen. Kühne und wagelustige Pioniere, 
nicht schwächliche Traditionsheiligen brauchen 
wir heute in unserer Baukunst, wenn wir nicht 


abermals in Stilreaktion und Akademis- 
mus zurücksinken wollen! 

Diese einschränkenden Bemerkungen 
vorausgesetzt, ist von den Leistungen der 
jungen Berliner Bauschule mit Achtung 
und Anerkennung doch zu sprechen. Alle 

Tugenden praktisch - handwerklicher 
Übung sind in ihren Arbeiten zu finden, 
Alles, was durch Messen und Abwägen, 
durch Fleiss und ernsten Willen zur Quali- 
tätsleistung sich erreichen lässt, wird man 
in diesen Architekturen nicht vergeblich 
suchen. Die Komposition ist sicher und 
nicht ohne Sinn für Grösse, das Detail ist 
überlegt, gewählt und mit Liebe und Sorg- 
falt durchgebildet, das Ganze erscheint 
immer als ein löbliches Ergebnis eifriger 
Studien. Es hat durchaus Niveau, was 
von dieser Gruppe geschaffen wird, und 
es sind ohne Zweifel künstlerisch die am 
meisten befriedigenden Bauten, die in den 
letzten Jahren in Berlin im Geiste Messels 
errichtet worden sind. Die Arbeiten 
zeigen stets strenge Haltung, zuweilen so- 
gar reife Meisterschaft; sie sind intelli- 
gent, geschmackvoll gemacht und alle 
Kompromisse sind geschickt und gewissen- 
haft ausgeglichen. Nur eben Jugend spiirt 
man nicht darin, nichts Werdendes ist zu 
bemerken, sondern nur Fertiges, End- 
giiltiges. Nirgends ist eine gewisse Grenze 
überschritten, auch nicht im Wollen. 

Einige Proben dieser Arbeitsweise 
werden dem Leser in den Abbildungen 
dieses Aufsatzes vorgelegt. Er erkennt 
ohne weiteres das geistige Band, das die Werke 
der Berliner Bauschule untereinander verbindet. 
Die einzelne Architektenpersönlichkeit tritt völlig 
hinter dem Traditionsgedanken zurück, der 
überall mit gleicher Klarheit betont und ausge- 
sprochen ist. In dem vom schützenden Wall 
dieser wiedergefundenen, neubelebten Überliefe- 
rung umhegten Bezirk ist die Möglichkeit ruhiger 
und zielbewusster Baupraxis gegeben. Auch mo- 
derne Aufgaben lassen sich auf diesem Wege 
in befriedigender Weise lösen: aus William 
Müllers Krematoriumsbau für Dessau spricht 
Messels Ziel, den Besitz der Welt an schönen Din- 
gen zu vermehren; für die präzise Formulierung 
des Baugedankens aber ist mit dieser wirkungs- 
vollen Eklektikerleistung nicht eben viel gewonnen. 
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SALINGER UND SCHMOHL, GESCHÄFTSHAUS MANNHEIMER 


Auch Schmohl hat, ganz im Geiste dieser Bauschule, 
bei dem Geschäftshaus für Mannheimer die herbe 
Nützlichkeitsforderung mit entwickelten Kunst- 
formen umkleiden wollen. Jürgensen zeigt in 
seiner märkischen Dorfkirche, bis zu welchem 
Grad des Gelingens ein gesunder Sachlichkeitssinn 
auch den Geist bodenständiger Überlieferung zu 
treffen vermag. Nur ein sicher ausgebildetes Takt- 
gefühl und charaktervolles Zurückhalten wird sol- 
chen Forderungen gerecht werden können, ohne 
in romantische Heimatkünstelei zu geraten. Solche 
Eigenschaften sind es denn auch, die Julius Habicht, 
dem Architekten der Reichsbank, eine erfolgreiche 
Arbeit in dem weiten Umkreis seiner praktischen 
Thätigkeit gewährleisten. Seine Bauten, in denen 
programmgemäss Wohn- und Geschäftshaus zu 


einem einheitlichen Organismus verbunden sein 
müssen, ordnen sich, mit weiser Berücksich- 
tigung der jeweiligen lokalen Bautradition, 
harmonisch dem Stadtbild ein und stehen 
draussen in den kleinen und kleinsten Provinz- 
städten als Repräsentanten der neuen, von 
Messel inspirierten Baugesinnung. Ihr Bestes 
giebt diese Architektengruppe, wie sich von 
selbst versteht, im Wohnhausbau; wie ja auch 
Messels künstlerisch am meisten abgerundete 
Schöpfungen die Villen und Landhäuser seiner 
letzten Zeit gewesen sind. Am Wohnhausbau 
hatte er sein Traditionsgefühl erzogen und 
stark werden lassen, hier hat er denn auch 
die Probe auf das harte Exempel gemacht, 
dessen Lösung sein Leben in unentwegter Ar- 
beit gewidmet war; und, siehe, die Rechnung 
stimmte. Die zeugende Kraft dieser Tradition be- 
währt sich nun auch bei seinen Nachfolgern. 
Auch sie speisen ihr Talent aus der Überlie- 
ferung, der Messel sich innerlich verbunden 
fühlte: es ist die solide bürgerliche Architek- 
tur Berlins vom Ausgang des 18. Jahrhunderts, 
die Zeit der Gontard, Langhans, Gilly und 
Schadow. Auch ihr Formgefühl findet in diesen 
kubisch klaren, geistreich proportionierten 
Bauten, in dem vollen Wohllaut ihrer Rhyth- 
men verwandte Saiten anklingen. Dabei ge- 
lingen denn zuweilen so feine Dinge wie das 
straffe echt norddeutsch empfundene Backstein- 
haus in der Sigismundstrasse* mit dem Terra- 
kottenschmuck von Schmarje oder das streng 
klassizierende Projekt von Paul Baumgarten für 
ein Wohnhaus in der Viktoriastrasse. Was 
Bernoulli, Breslauer, Habicht, Seeck, Mebes, 
Taut, Schmohl und Andere mit Hilfe dieser 
Tradition leisten, gereicht der handwerkerlichen 
Tüchtigkeit dieser Baumeister zur höchsten Ehre. 
Es wäre freilich nicht davon zu reden, wenn die 
Zeit im Besitze einer gefestigten Baukultur wäre. 
Da aber die Gesinnungswerte, die sich in diesen 
Werken offenbaren, immer noch rar, immer noch 
auf einzelne Persönlichkeiten beschränkt sind, so 
wird man versucht, über Gebühr als Kunstleistung 
zu preisen, was sonst nur eine Selbstverständlich- 
keit beruflichen Pflichtgeftihls sein würde. In 
den Wirnissen einer Zeit aber, in der solche 
* Der Architekt dieses Hauses ist so lange mit Sicherheit 
nicht zu nennen, bis der zurzeit schwebende Prozess, den 
der Regierungsbaumeister Wollenberg und der Architekt John 


Martens um die künstlerische Autorschaft des Entwurfes an- 
gestrengt haben, gerichtlich entschieden sein wird. 
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Kunstarbeit noch weit tiber dem Durchschnitt steht Willen an ihrem Ziel festhalten möge, durch 
und rühmliche Ausnahme bleibt, wird man ernst- werkmässige Förderung des Qualitätsgedankens 
haft wünschen müssen, dass Messels. Nachfolge für die Hebung des Niveaus in der Baukunst zu 
auch ferner mit gleicher Kraft und unbeirrbarem wirken. 


JÜRGENSEN UND BACHMANN, DORFKIRCHE IN HESSEN WINKEL 
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WALTER SCHMARJE, DETAIL VOM HAUS SIGISMUNDSTRASSE 


DÜSSELDORF 
Düsseldorf hat vor, seinen „Ruhm 
als Kunststadt neu und endgültig zu 
festigen“, Ausgestaltung der Gemälde- 


berechtigten Anforderungen neuzeitlicher Erkenntnis 
entsprechen und sozusagen in der ganzen Welt als 
Musteranstalt zu gelten hätte“, Unter Meister Geb- 
hardts Schwammpanier! Jenes Trompeters von Vion- 
ville, dessen siebzig Gebrüder im vergangenen Herbst 
der Stadtverordnetenversammlung eine hinterrücks an- 
gefertigte Eingabe überreichten, des Inhalts, man möge 
der alteingesessenen Düsseldorfer Kunst nicht zu nahe 
treten und den ,,Sonderbund“ (von dessen Bestrebungen 
und Ausstellungen hier schon öfter die Rede war) 
nicht den Kunstpalast für das Jahr 1912 überlassen. Der 
„Sonderbund“ hatte für dieses Jahr eine retrospektive 
Ausstellung geplant, in der die Wurzeln der modernen 
Kunst gezeigt werden sollten. Die Farbsteinchen im 
„Malkasten“ gerieten durcheinander. Hie l'art pour 
Гог! Der Verkauf würde leiden. (Westdeutschland ist 
sowieso ein bedrohtes Gebiet.) Sie alle wollten Hüter 
sein! Und schrieben, daß etwas geschehen müsse. 

Stadtverordnetenversammlung beschloss, zu retten. 
Der „Sonderbund“ wurde abgewiesen. Köln nahm ihn 
auf, stellte ihm die Hälfte der neuen Kunsthalle zur 
Verfügung und ausserdem 25000 Mark zur inneren 
Einrichtung. Die Ausstellung wird gemacht. Düssel- 
dorf hatte es abermals verscherzt, sich durch Billigung 
einer derartig perspektivischen Angelegenheit zu ran- 
gieren. Mehr als Billigung verlangte man gar nicht, man 
wollte sie sogar (wie früher) bezahlen. 

Jetzt will es seinen Ruf als Kunststadt neu und end- 
gültig festigen. Eine neue Akademie. Die alte ist 


UNSTAUSS TELLO NGEN 


gruselig genug. „Außer dem gewöhnlichen Geruch, 
der allen öffentlichen Anstalten eigen ist, war hier noch 
etwas Besonderes, Feuchtes, Moderiges, was ich mit 
dem Ausdruck „akademische Luft“ bezeichnen möchte“ 
und „man sagte mir, dass in der Dämmerung eine ver- 
mummte Frau, die ehemalige Jacobäa von Baden, in 
den schaurigen Korridoren umherwandle. Wenn es 
wirklich gespukt hat, so werden es sicher die Geister 
der schlechten Bilder gewesen sein, die dort gemalt 
wurden; Geister, die weder leben noch sterben können.“ 
(Feuerbach. Ein Vermächtnis.) Heute sind auch sie tot. 

In einem neuen Hause sollen sie am Münzerschen 
Geiste wieder aufleben. Die alte Akademie soll zur 
Galerie werden, Düsseldorf hatte einmal bedeutende 
Schätze, die Galerie des Kurfürsten Johann Wilhelm, 
die aber nach München gewandert ist. Heute sind rund 
dreihundert Bilder da, die aber meines Wissens noch 
kein Einheimischer gesehen har. Sie hängen in den 
Unterrichtssilen der Akademie so hoch und schlecht, 
dass die Kommission, mit Wilhelm Bode und Koetschau, 
nicht klug daraus werden konnte. Von einem Rubens 
hörte ich vor fünfzehn Jahren einmal sprechen. Die 
andern (es sollen ein zweifellos echter Franz Hals, gute 
Bilder von Quentin Massys, van der Meer, Potter, dann 
ein Grien, drei Cranachs usw. dabei sein) sind bisher 
unbekannt, und auch Wilhelm Bode soll erstaunt ge- 
wesen sein, „so vielen Stücken guter alter Malerei in 
unserer Akademie zu begegnen, von denen man in der 
Öffentlichkeit bisher kaum etwas gewußt“. Es scheinen 
da wirklich noch kunsthistorische Überraschungen mög- 
lich zu sein. — Diese Bilder, zusammen mit einer Reihe 
italienischer Malereien vom fünfzehnten bis achtzehnten 
Jahrhundert sollen nun mit dem Bestand der „Städtischen 
Gemäldegalerie“ zu einem Museum vereinigt werden, 
Hinzu käme die wirklich reichhaltige Sammlung guter 
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Abgüsse nach Antiken und mittelalterlichen Werken, 
die jetzt auf den Korridoren der Akademie stehen. 
Uber das alles wird gleich ein „Generaldirektor ge- 
setzt. 

„Er hat die Aufgabe, in Kunstdingen bestimmte 
Pläne zu verfolgen und den maassgebenden Instanzen 
Vorschläge wegen der Ausgestaltung der Galerie und 
in anderen Fragen des Kunstlebens zu machen.“ Die 
städtische Galerie in ihrem jetzigen Zustande ist ein 
Unikum. Zunächst einmal ist der Leiter nach alter Tra- 
dition kein Museums- 
fachmann, sondern ein 
braver Maler Hempel. 
Die Auswahl für die 
Galerie einer solch be- 
deutenden Stadt ist an 
nichts denn am Zufall 
orientiert. Der Bestand 
ist schon geradezu 
outriert lückenhaft. In 
der Görlitzer Ruhmes- 
halle erhält man einen 
besserenUberblicküber 
die DüsseldorferKunst, 
der Gemälde- 
galerie der Kunststadt 
am Rhein. Die besten 
Sachen hängen da üb- 
rigens in den Thür- 
leibungen. 

Es scheint jetzt ein 


als in 


frischer Zug an ihnen 
vorbeistreichen zu 
wollen. Ein neuer Herr 
geht durchs Haus. Düs- 
seldorf hat einen neuen 
Oberbiirgermeister, 

der schon einen Wert- 
bewerb fiir einen Gene- 
ralbebauungsplan 
Stadt ausschrieb. Wenn 
ganze Be- 
wegung Erfolg haben 
soll, so muss die Biir- 
gerschaft dariiber auf- 
geklirt werden, dass ihr satter Stolz auf Diisseldorf als 
Kunststadt aller Entwickelung schon beim Hinsehen den 
Magen verdorben hat. Dabei sind in Privatsammlungen 
prachtvolle Stiicke, Cézannes, Van Goghs (das Schlaf- 
zimmer, die Pappeln) Gauguins und viele von den besten 
Jetzigen. Eine Ausstellung von „Kunst der Jetztzeit aus 
Düsseldorfer Privatbesitz“ würde sicher nicht schlechter 
abschneiden, als die lerzthin in Köln. Die Museen der 
rheinischen Städte haben sich längst den Modernen ge- 
öffnet, Köln, Elberfeld, Barmen, Krefeld. Warum sollte 
in Düsseldorf die Reaktion weiter herrschen? P. M. 
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BRUNO TAUT, DETAIL DES BEAMTENERHOLUNGSHEIMS IN HARZBURG 


PARIS 

Das grösste Ereignis der letzten Monate war die 
Ausstellung der Futuristen, der ein noch nie erlebter 
äusserer Erfolg beschieden war. Während dreierWochen 
haben täglich über tausend Personen die Galerie Bern- 
heim jeune besucht. Als eines Nachmittags F. T. Mari- 
netti, der Gründer und Heerführer der Futuristen, in 
den engen Räumen des Kunstsalons einen Vortrag hielt, 
drängte sich die Menschenmenge bis weit auf das 
Da die Ecole des Beaux-Arts eine 
Kolonne radaulustiger 
Schiiler zu diesem Vor- 


Strabenpflaster. 


trag abgeordner hatte, 
endete er mit einer 
Schlägerei, So leiden- 
schaftlich ist wohl noch 
niemals die Kunst um- 
stritten worden; aber 
auch wohl niemals mit 
weniger Recht. Der 
Futurismus, den man 
als Zeiterscheinung 
besser Epatismus nen- 
nen sollte, kennzeich- 
net sich durch anar- 
chistische Zerstörungs- 
geliiste und tollkiihne 
Verbliiffungsversuche. 
Vor drei oder vier Jah- 
ren veröffentlichte der 
italienisch-franzósische 
Dichter und Schrift- 
steller F. T. Marinetti 
in dem sanften, milden 
„Figaro“ einen Aufsatz 
„LeFuturisme“,indem 
er in wilden Worten 
die Zetstórung aller 
Denkmäler, Kirchen, 
Museen und Biblio- 
thekenforderte,in dem 
er nach Blur, Raub, 
Krieg und Zügellosig- 
keit schrie (pour épater 
lesgens). Der „Figaro“, 
der sich diesen Leitartikel mit 4000 Francs hatte be- 
zahlen lassen, sorgte sich nicht darum, dass er manchen 
freundlichen, alten Marquisen durch diese Epistel 
Alpdrücken und Ohnmachtsanfälle bereitete und einem 
Verblüffungskünstler den Weg zum Ruhm ebnete. 
Marinetti setzte weiter Zeitungen, Buchdrucker und 
Verleger Italiens und Frankreichs in Bewegung, ver- 
schenkte seine futuristischen Romane und Gedichtbände 


ж. 


кр. 


auflagenweise, liess willige Literaten über sich selbst 
Schriften verfassen, verteilte sie ebenfalls nach allen 
Seiten, liess gegen Barzahlung von 40000 Francs ein 
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futuristisches Drama aufführen, hetzte die künstlerische 
Jugend Italiens auf, futuristische Bilder zu malen, und 
kam extra vom tripolitanischen Schlachtfelde zurück, 
um am $. Februar in der Galerie Bernheim die erste 
Ausstellung futuristischer Maler zu eröffnen. Enfin il 
est arrivé: il a éparé tout Paris. Würden diese Bilder 
aus bemalten Blechteilchen bestehen, die durch sinn- 
reiche Apparate in fortgesetzter Drehung erhalten 
werden könnten, so liesse sich vielleicht eine Maschine 
konstruieren, die einem lachlustigen Publikum das In- 
einanderspielen der Gesichtsbilder während der Dauer 
einer Bewegung vorführt. Aber diese Erscheinung in 
die Malerei zu übersetzen, bedeutet eine Auflösung der 
Kunst, die doch die Summe momentaner, aufeinander- 
folgender Gesichtseindrücke durch den Tastsinn und die 
Erfahrung kontrolliert und durch den Intellekt objekti- 
viert. Die futuristische Malerei ist dem Resultat ver- 
gleichbar, das erzielt werden würde, wenn man eine 
photographischeLinse ohneKontrolle vor einem Strassen- 
getriebe exponierte. 

Während diese Italiener den Intellekt überhaupt 
ausschalten, wollen die Pariser Kubisten imaginäre Vor- 
stellungen malen: den Eifelturm an sich. Nicht, wie 
zwei Augen eines Menschen ihn sehen, sondern wie 
tausend Augen von verschiedenen Seiten ihn zugleich 
sehen würden. 

Die kubistische Bewegung kann heute nicht mehr 
übersehen werden. Bei Kabnweiler und Uhde in Paris 
hängen hunderte solcher Bilder. Deutsche und russische 
Sammler zahlen Gemälde von Braque, Picasso, Delaunnay, 
Gleize mit beträchtlichen Summen. Poiret lud Delaunnay 
zu einer Ausstellung ein. Gleize und Metzinger be- 
reiten eine umfangreiche Propagandaschrift vor. „Les 
Marches du Sud-Ouest“ wollen ein Album mit Repro- 
duktionen und Urteilen von Zeitgenossen herausgeben. 
In München hat Kandinsky eine Verteidigungsschrift 
des Kubismus erscheinen lassen. Piper will dieser Zeit- 
strömung eine Zeitschrift schaffen. Merkwürdig ist, 
dass München wie zu allen Zeiten so auch jetzt sofort 
auf eine neue Begriffsmalerei reagiert. Oder ist es 
nicht merkwürdig? Diese Kunst ist vielleicht einzig 
und allein für ein Land geschaffen, dessen ganzes 
geistiges Leben sich zwischen metaphysischen Selig- 
keiten und zwischen Angst und Flucht vor der Meta- 
physis bewegt, dessen uniibersetzbares schönstes Wort 
„Sehnsucht“, Aber mir will scheinen, das Volk, dessen 
strenge Gebote la clarté, la mesure und le tacte heissen, 
wird dieser Kunst fremd bleiben. 

Ein selbstsicherer Hüne, André Derain, aus der 
Picardie stand einst Braque und Picasso zur Seite, Er 
nahm mit ihnen von Cézanne, Gauguin und van Gogh 
seinen Ausgang. Er machre aber die Biegung in den 
Kubismus nicht mit. Die neuesten Landschaften, die er 
bei Kahnweiler zeigt, lassen empfinden, dass er auf den 
Bahnen der grossen französischen Tradition schreitet: 
Weiträumigkeit, Helle, Zartheit, eine duftige Farben- 


a 
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symphonie in kühlem Rosa, dünnem Braungelb und 
Corotgrün; ein ruhiges Gleichgewicht zwischen Verti- 
kalen und Horizontalen — schöne Versprechungen 
eines werdenden Meisters. Auch der melancholischere 
Vlaminck, dem man ebenfalls bei Kahnweiler begegnet, 
hat sich von dem Kubismus fern gehalten, während so 
mancher unter den Jüngeren in jene Bewegung einlenkt. 
O. G. 


ROM 

Im Hof des Palazzo Farnese ist jetzt ein Bronce- 
exemplar von Rodins „Marcheur“ aufgestellt worden. 
Die französische Regierung hat unter Beihilfe einiger 
Kunstfreunde dieses Werk erworben, zum Schmuck 
dieses Palastes, der seit einer Reihe von Jahren schon 
die Räume der französischen Botschaft beherbergt und 
nun durch Ankauf Eigentum des französischen Staates 
geworden ist. 

Der Palazzo ist der grösste und schönste unter den 
Palästen der römischen Hochrenaissance. Noch nichts 
Barockes daran; Ше reifste Blüte der Renaissance- 
architektur in Rom, im zweiten Viertel des sechzehnten 


Jahrhunderts errichtet, erbaut (im wesentlichen) von 


Antonio da Sangallo, der sich beim Aufbau der Hof- 
fassaden an das Vorbild des antiken Marcellustheaters 
hielt. Das herrliche Kranzgesims fügte Michelangelo 
hinzu. 

In der Mitte dieses Lichthofes steht nun auf einem 
ganz einfachen, dreimal abgestuften Steinsockel von 
etwa 13/, Meter Höhe der „Marcheur“, dieser Kopf- 
und armlose Torso eines mächtig nach links schreitenden 
Mannes, die Hauptansicht dem Eintretenden zugewandt. 
Uberraschend ist, wie diese Plastik sich inmitten der 
umgebenden grossartig ernsten Hofarchitekrur be- 
hauptet, vor diesen feierlichen tiefschattenden Arkaden 
des Erdgeschosses und den wunderbar edel gegliederten 
Fassaden der beiden oberen Stockwerke. Der Torso ist 
nur erwa zwei Meter hoch. Aber er wirkt durchaus 
nicht klein oder proportionslos. Die klare Ausdrucks- 
kraft der Silhouette, die scharfe Artikulierung der Be- 
wegung, und vor allem das reiche heftig bewegte Leben 
der Modellierung gehen mit vollkommener Einheit auf 
in der Formensprache der Architektur. Dies ist um so 
überraschender, als der ,,Marcheur“ nur sehr wenig 
architektonisches Eigenleben hat und gar nichts auf 
Monumentalität hin Srilisiertes. 

Die Aufstellung ist von Rodin selbst bestimmt und 


E, W. 


geleitet worden. 
HAMBURG 
In Commeters Kunstsalon ist zum ersten Male Ham- 
burgs junge Künstlerschaft versammelt, Lichtwark und 
Kalckreuth haben im Bunde mit den rüchtigen Lehrern 
der jüngsten Generation Arthur Siebelist, Paul Kayser 
und Eduard Steinbach eine strenge Jury geübt, und von 
über 1200 eingesandten Werken nur 230 zugelassen. 
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So ist das Niveau ein durchgehend gutes. Der Beweis 
ist erbracht, dass Hamburg endlich wieder beginnt im 
Leben der modernen Kunst mitzumarschieren. Der 
Schaden, den ein Übermaass von Anregungen anrichter, 
wird nur ein vorübergehender sein, wenn nur die 
jüngsten Künstler nicht in der erlernten Manier stecken 
bleiben, sondern durch eigenes Erleben vor der Natur 
sich fortentwickeln, wie es die älteren einheimischen 
Kräfte gethan haben. Besonders Eduard Steinbach ist in 
seinen „Interieurs“ durchaus eigen und stark. Im 
ganzen scheint die tyrannische Alleinherrschaft der 
Landschaft von Anfang an gebrochen. Lichtwarks 
jahrzehntelanges Eintreten für das Porträt beginnt 
Früchte zu tragen. Kalckreuth, der seit 1908 zu Ham- 
burgs Kulturkreis zählt, hat in seinem „Grafen Keyser- 
ling“ wieder einen seiner gliicklichsten Würfe gethan. 
Allerdings scheint sein farbiger Aufschwung von 1908 
nicht zu dauern. Er wird wieder kargund nüchtern. Gute 
Bildnisse von Dehmann, Kistenmacher, Storm, Egge- 
ling und Kayser schliessen sich an. In fein abgestimmten 
und innig geschlossenen Bildchen bringen Paul Bollmann 
und Hugo Schmidt in „Interieurs“ die ausgeglichensten 
und geschmackvollsten Leistungen der Ausstellung. Die 
Siebelist-Schüler Walter Rosam, Ahlers-Hestermann und 
Franz Noelken zeigen in Akt, Landschaft und Stilleben 
mehr neuestes Pariser Wollen als eigenes Können. 
Spezifisch norddeutsche und hamburgische Grossstadt- 
und Landschaftsmotive in tüchtiger, eigener Auffassung 
bringen Wilh. Mann (Hafen), Hartleff (Hbg. Dom), 
A. Kaul (Marschen), G. Koppel, W. Ruckteschell, 
Steinhagen (Binnenalster), G. Wohlwill, — F. Weckeiser 
schliesst sich mit abgerundeten, über die Studie mit 
Schwindscher Zartheit hinausgebrachten Motiven aus 
der Eifelan. Der Hamburger Träger des Villa-Romana- 
Preises, O. Höger, zeigt besonders in dem ,,Wald- 
innern“ ein Reifen seiner lyrisch gestimmten Natur. 

Die Plastik ist sehr spärlich vertreten. Es zeigen 
nur die Schüler des an der Hamburger Kunstgewerbe- 
schule wirkenden Wieners Luksch neues Leben. 

So bilder das Resultar dieser ersten Kunstschau 
Hamburgs mehr ein Versprechen und eine starke Hoff- 
nung als ein grosses Vollbringen. Hamburg ist mit 
dieser Ausstellung in die Reihe der strebenden Kunst- 
städte eingetreten. Es bedarf nur der Heranbildung 
eines opferwilligen und urteilsfähigen Sammlerstammes 
aus den Reihen des Hamburger Patriziats, um die vor- 
handenen ernsten Talente zu stürzen und zur Ent- 
faltung zu bringen. Möchten Lichtwarks Anregungen 
in diesen Hefte in dem reichen Hamburg nun endlich auf 
fruchtbaren Boden fallen. Hakon. 


BERLIN 
In der Nationalgalerie ist die Sammlung Bernt 
Grönvold aufgestellt worden. Sie füllt den grossen 
Oberlichtsaal im 2. Stockwerk, den früher die Bilder der 
Fransosen einnahmen, (Die Werke der Impressionisten 


sind provisorisch in den Nebenräumen untergebracht 
worden, bis zur Beendigung des Umbaues, wo dann der 
jerzige Handzeichnungssaal für sie frei wird.) Man sieht 
nun erst, welch grossen Gewinn diese Leihgabe Grön- 
volds für die Nationalgalerie bedeuter. Beherrscht wird 
die Sammlung von den vorzüglichen Porträts und Land- 
schaften Wasmanns; die beiden Rohden, Emil Janssen 
und Leibl kommen mit ausgezeichneten Werken hinzu. 
Der Erscheinung Wasmanns werden wir demnächst einen 
besonderen Aufsarz widmen; dabei wird dann auch vom 
Charakter der ganzen Sammlung im einzelnen noch die 
Rede sein. Die Aufstellung ist sehr geschmackvoll. 
Vielleicht wäre es aber noch besser gewesen, diese vielen 
Bilder kleinen Formats in den intimeren zimmerartigen 
Kojen unterzubringen. Auch hätten etwa zwanzig Bilder 
recht gut fehlen können. K. 5. 
% 

Im ,, Kinstlerbause*« hatten die Männer seiner Gene- 
ration dem Heimgegangenen Otto Lilienfeld gen. Feld 
(geb. zu Breslau am 20. Febr. 1860, gest. in Neubabels- 
berg am 21. März 1911) eine Nachlassausstellung ver- 
anstalter. Dieser Berufsgenosse hat nämlich viele gute 
und ergebene Freunde, weil sein Herz für die Kunst 
und nicht für seine Kunst nur schlug. Dem alten Medi- 
ziner lag immer etwas Lehrhaftes, lag ein Wohltätig- 
keitstrieb im Blute. Feld war der geborene Propagandist. 
Ihm schwebte als Ideal eine Volkskunst mit erhöhtem 
Niveauvor. Er begründete jene populären Ausstellungen, 
die 1898 von Raphael Löwenfeld für die Arbeiter und 
kleinen Handwerker ins Werk gesetzt wurden, und war 
der Leiter dieser sehr nützlichen Unternehmungen, so- 
lange sie existierten. Feld war hier Schüler des eng- 
lischen Kunstpädagogen Robertson. Er selbst beobach- 
tete als Maler eine bescheidene Neutralität. Ihm waren 
die Ausläufer von Fontainebleau, die Cazin, Chintreuil, 
Jettel, Billotte, vertrauter als die eigentlichen Impressio- 
nisten. So wenig Felds Arbeiten etwas anonym Zwjn- 
gendes haben, so wenig ist je ein falscher Ton seiner 
redlichen Palette entschlüpft. Er gehörte zu den Un- 
auffälligen, Demütigen; gerade darum aber war seine 
Eignung für eine bemerkbare Stellung auf der mittle- 
ren Berliner Künstlerlinie nicht geringer als die An- 
sprüche der tirulierten Herren, deren Merierleistungen 
im Glaspalast die besten Wände füllen. 

E 
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Die Renoirausstellung bei Paul Cassirer verwischt 
und verwirft alle unsre Begriffe von der grossen fran- 
zösischen Kunstepoche des vorigen Jahrhunderts. Wir 
hatten schon so hübsch geteilt, jedem das Seine zuge- 
wiesen und wir haben die Rechnung nun ohne den Wirt 
gemacht. Bis jetzt kannten wir Renoir nicht. Viele 
seiner Bilder, wohl aber nicht den Mann. Nun tritt er 
hervor und fordert von allem einen Hauptteil für sich 
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und stellt sich hart neben Manet. Neben Manet. Manet 
ist der einzige, der in dieser Renoirausstellung nicht ver- 
liert. Denn es kann nichts Gegensätzlicheres geben als 
Manet und Renoir, 

Manet streng einfach, männlich, auch in seiner An- 
mut. Stark durch die ausgesprochene Nationalität, doch 
an eingeführter Kultur reich. Eine Bekrönung nicht nur 
französischer Malerei; Renoir biegsam, jugendlich, aber 
auch vonheldischerKraft. Rein französisch. Echter—auch 
im beschrankenden Sinn des Wortes — als alle andern. 
Aber welche Fiille in dieser Natur! Neben ihm er- 
scheinen die andern wie Spezialisten. Denn bei ihnen 
ist Wissenschaft, bei Renoir Naivität. Mit kindlichen, 
paradiesischen Augen, die nichts von Gut und Böse 
wissen, sieht er die Welt. Und so kühn, mit solcher 
Aufrichtigkeit giebt er sich, wie nur ein Kind vermag. 
Mit Staunen erfüllt uns diese Kühnheit. Wie kann man 
es wagen, einen Körper so zu zeichnen, ein Auge so zu 
malen! Wie stark muss das Erlebnis sein, das sich einen 
solchen Ausdruck erzwingt. Darum wirkt auch stärker 
noch als ihr bestrickender malerischer Reiz die innere 
Wahrheit dieser Schöpfungen, 

Es ist überflüssig, einzelne Bilder zu erwähnen, be- 
sonders Schönes hervorzuheben. Das eben ist die That 
dieser Ausstellung, dass sie das Märchen von der Un- 
gleichheit Renoirs zerstört, dass sie ihn uns in jedem 
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BERLIN 

Die Versteigerung der Hambur- 
ger Sammlung Weber bei Rudolf 
= A Lepke ist in Berlin zu einer Sen- 
sation geworden, Nicht nur den Kunstfreunden, sondern 
auch dem weiteren Publikum. Die hohen Preise sind es, 
die sensationell gewirkt haben. Man hat in der Presse 
Berlin als Kunstmarkt nun gleich neben Paris und Lon- 
don gestellt. So unverkennbar der Aufstieg Berlins im 
Kunsthandel seit der Auktion Lanna nun auch ist, von 
so vielen Seiten Galerieleiter, Sammler und Händ- 
ler zur Versteigerung der Sammlung Weber wieder 
herbeigekommen sind — bis zur Bedeutung des Pariser 
oder Londoner Kunstmarkts hat es noch gute Wege. 
Dazu ist noch nicht genug Kunstbesitz ersten Ranges 
im Lande. Berlin ist zurzeit recht eigentlich ein Platz 
für gute Mittelware. Dass diese mittleren Werke so 
ausserordentlich hoch bezahlt werden, ist ein Cha- 
rakteristikum sowohl des schnell zunehmenden Wohl- 
standes, als auch einer naturgemäss damit verbundenen 
Unsicherheit im Wollen und Urteilen der Sammler. 
Man kauft noch mehr Namen als Qualität. Auch die 


Werk verstehen lehrt und uns einen geschlossenen Ein- 
druck einer genialen Natur vermittelt. E, H. 
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Im Künstlerhaus wurde man іп der Harrach-Aus- 
stellung an die feineren Qualitäten einer vornehmen 
Natur erinnert, die nur in einer echten Kunstatmosphäre 
hätte zu leben brauchen, um im Bezirk bürgerlicher 
Porträtmalerei etwas wie ein Waldmüller zu werden. 
Harrach war der Mann, die Tradition der guten Berliner 
Bildnismalerei über Magnus hinaus fortzusetzen. Aber 
die Jahrzehnte nach 1870 haben dann auch seine sorg- 
fältige Kunst trivialisiert. — 

Bei Amsler und Ruthardt waren Radierungen und 
Lithographien von Robert F, K. Scholz ausgestellt. Gute, 
ehrliche Arbeiten, denen der allgemeine Fortschritt in 
den graphischen Kiinsten zugute gekommen ist. — 

In Caspers Kunstsalon stellte der Münchener 
Schramm-Zittau aus. Wir kommen im nächsten Heft 
kurz darauf zurück. — 

Die Ausstellung der Malschule Leo von Königs 
zeigte ein gutes Niveau. Unter den selbständigen Ar- 
beiten waren einige entschieden talentvolle Leistungen. 
Es fiel auf, dass der Lehrer weniger als sonst üblich imi- 
tiert worden ist. Das bedeutet ein Lob des Lehrers. 


К. S. 


МАСНЕІСНТЕМ 


Sammlung Weber war im wesentlichen eine Galerie 
mittlerer Qualität. Der Hamburger Grosskaufmann 
hat das Unmögliche unternommen, in unserer Zeit 
noch eine Galerie aller Meister aller Schulen zu schaffen. 
Darum konnte er nur in erster Linie auf Qualität sehen. 
Der Vollständigkeit har er oft das Künstlerische opfern 
müssen. Es war darum neben Vorzüglichem und neben 
guter Niveaukunst in seiner Sammlung viel Gleich- 
gültiges. In Hamburg sind Stimmen laut geworden, die 
die Erhaltung der ganzen Galerie für die Stadt forderten. 
Lichtwark hat aber durchaus richtig gehandelt, als er 
von den 350 Bildern nur den zehnten Teil für un- 
gefähr dreiviertel Millionen erworben hat, Er hat 
das gekauft, was in der erweiterten Kunsthalle dereinst 
ein sozusagen idealisiertes Bild der Sammlung Weber 
geben wird: eine Gruppe Altdeutscher — Hans Holbein 
(Nr. 36 für 17000 M.), A. Dürer (Nr. 37 für 7000 М., 
scheinbar unvollendet und etwas übermalt), H. Burgkmair 
der Ältere (Nr. 45 fiir 11500 М.), Hans Muehlich (Nr. 58 
für 31 ооо М.), M. Schaffner (Nr. 39 für 26 500 М.) usw. 
— ferner eine Gruppe Holländer — Rembrandt (Nr. 248 
für 225000 M. (zuerst von Sedelmeyer gekauft, von 
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diesem dann der Kunsthalle überlassen), Ger. Houck- 
geest (Nr. 247 für 27000 M.), Paulus Potter (Nr. 290 für 
60000 M.), Jan Steen (Nr. 291 für 41000M.), Bern. 
Fabritius (Nr. 308 für 19000 M.), Nicol. Maes (Nr. 313 
für 10300 M,) usw. — endlich einige Italiener — Tizian 
(Nr. 111 für 22500 M.), Lorenzo Lotto (Nr. 113 für 
$100 M.), Fr. Guardi (Nr, 165 für 5100 M.) usw. — und 
endlich unter anderm einen Goya (Nr. 185 für 76000M.), 
und einen Corn. Ketel (Nr. 102 für 51000 М.) 

Von den sonst erzielten Preisen sind unter anderem 
die folgenden bemerkenswert: altfranzösischer Meister 
um 1390: kleiner Flügelaltar, 55000 M.; Meister des 
Marienlebens: Maria mit dem Kinde, 13 700 M.; Andrea 
Mantegna: Maria mit dem Kinde, 590000 M. (Klein- 
berger für Altmann, New-York); florentinische Schule: 
Maria mit dem Kinde, 40000 M.; Bernardino di Conti: 
weibliches Bildnis, 28 ооо M.; Seb. di Bartolo Mainardi: 
Maria mitdem Kinde, о ооо M. (Mr. Dowdeswell); Hans 
Süss von Kulmbach: männliches und weibliches Bildnis, 
zusammen 40000 M.; Barthel Beham: männliches Bildnis, 
26 ооо M.; Meister von St, Severin: Triptychon 72000 M. 
(Museum Boston); Bartel Bruyn: die heilige Familie, 
45000 M.; Meister des Todes Maria: Christus am 
Kreuze 30000 M. (Museum Boston); Palma Vecchio: 
Verkündigung, 100000 M. (Dowdeswell); Moretto: 
Beweinung, 41000 M. (Metropolitan Museum, New 
York); Tintoretto: männliches Bildnis, 29000 М. (A. 5. 
Drey); Sassoferrato: Christus am Kreuz, 30000 M.; 
Tiepolo: Kreuztragung und Kreuzigung, zusammen 
130000 M. (Sedelmeyer); Murillo: Maria und heilige 
Familie, und 34000 M.; Rubens: Helene 
Fourment und Kimon u. Pero, 20000 und 48000 M. 
(Museum Budapest und Museum Brüssel); David 
Teniers: Heimkehr vom Fischfang und Bauerntanz, 
14000 und 13000 M.; Franz Hals der Ältere: männ- 
liches Bildnis 195000 M. (M. v. Nemes); S. v. Ruis- 
dael: Flusslandschaft, 51000 M. (Dir. Koetschau) ; 
Rembrandt: Bildnis eines Jünglings, 117 000 M. (Sedel- 
meyer) — die Ehebrecherin, 40000 M. (Sedelmeyer) — 
ein Jünglingskopf, 30000 M. (A. $. Drey); Ostade: 
Bauer im Fenster, 40000 M. (v. Pannwitz); Ph.Wouwer- 
mann: vierReiter und drei Reiter, 14 200 und 10000 M,; 
A. Cuyp: junge Melkerin, 35000 M. (Sedelmeyer); 
J. у. Ruisdael: zwei Wasserfälle, 27000 und 28000 М.; 
G. Metsu: beim Maler, 16000 M.; P. de Hoogh: 
holländische Familie, 22000 M. (Sedelmeyer); J. у. 4. 
Heijde: ein. Schlossplatz, 19000 M. (Mr. Douglas); 
Hobbema: Wassermühle und Bauernhaus, 35000 M. 
(Sanders) und 36000 M. (Sedelmeyer). 
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FRANKFURT A.M. 

Bei Rudolf Bangel finden im April folgende Auk- 
tionen statt: am 3. April Gemälde Frankfurter Meister 
aus Privatbesitz; am 17. und 18. April alte Möbel aus 
Frankfurter Privatbesitz; am 30. April und 1. Mai Ge- 
mälde und Antiquitäten aus Privatbesitz. 
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PARIS 

Am 2. März wurde in der Galerie George Petit unter 
ungewöhnlicher Beteiligung die bekannte, schöne Samm- 
lung moderner Bilder von Jean Dollfus versteigert: sie 
brachte 1220760 Frs. Den Hauptstolz der Sammlung 
bilderen die Corots. Sie brachten gute, wenn auch nicht 
ungewöhnliche Preise. Bemerkenswert ist aber der 
steigende Wert von Renoir. Eine kleine Wiederholung 
der berühmten „Loge“, ein Bildchen, 27 cm hoch und 
22 cm breit, brachte 31200 Frs. Einige Preise: 4. Corot: 
Silen, ein unvollendetes Jugendwerk, an Durand-Ruel, 
80000 Frs. 5. Corot: Die grosse Meierei, an Boussod 
ес Valladon, 133 осо Frs. (Versteigerung Laurent-Richard 
1875, 8200 Frs.) 6. Corot: Die Frau mit der Perle, an 
den Louvre, 1soooo Frs. (Versteigerung Согог 1875, 
4000 Frs.) 8. Corot: Die Netzfischerei, an Knoedler, 
40 ооо Frs. (früherer Auktionspteis 2300 Frs.) 9. Corot: 
Rom, Monte Pincio, an den Louvre, 32000 Frs. (Ver- 
steigerung Corot 1875, 1750 Frs.) то. Corot: Die Frau 
mit der Blume, 13600 Frs. тт. Согог: Die Algerierin 
17000 Frs. (Versteigerung Corot 1875, 2850 Frs.) 13. 
Baumgruppe mit einer Bäuerin 30000 Frs. 14. Italieni- 
sche Amme, an Durand-Ruel, 12 100 Frs. (Versteigerung 
Corot 1875, 1500 Frs.) 18. Corot: Chäteau Thierry, an 
Boussod et Valladon, 20 ооо Frs. 24. С. Courbet, DieWelle 
16000 Frs. (Versteigerung Monteaux 1884, 1800 Frs.) 
27. Daumier, Don Quixote 30200 Frs. (Versteigerung 
Arosa 1878, 1620 Frs.) 28. Delacroix: Angelika, an 
Hessel, 14100 Frs. (Versteigerung Delacroix 1864, 920 
Frs.) 31. Delacroix: Landschaft, an Paul Cassirer, 1700 
Frs. 38. Géricault: Wettrennen der Barberi in Rom 
38 ооо Frs., an den Louvre (Versteigerung Marcille 1876, 
6330 Frs.) 51. Millet: Rückkehr vom Felde, ап Knoedler, 
118000 Frs. (Versteigerung Millet 1875, 6050 Frs.) $$. 
Renoir: Judenhochzeit, Kopie nach Delacroix, 31 000 Frs. 
56. Renoir: Bildnis von Claude Monet, an R. Koechlin, 
$7. Renoir: Bildnis Sisleys, an Rosenberg, 
$8. Renoir: Frauenbrustbild, an Stettiner, 
10550 Frs. 59. Renoir: Frau im Bade, an Bernheim, 
12000 Frs. 60. Renoir: Die Loge, an Bernheim, 
31200 Frs. 76. Sisley: Der Reif 5200 Frs. Am 4. Marz 
kamen die Aquarelle und Zeichnungen von Dollfus 
bei Drouet zur Versteigerung. Es waren schöne Blätter 
von Miller, Delacroix und Gericault darunter, und die 
Erschiessung Maximilians von Manet, die 4100 Frs. 


20200 Frs. 
12000 Frs. 


brachte. 


AMSTERDAM 

Am 22. Mai finder bei Frederik Müller с" Со. die 
Versteigerung der Sammlung des Herrn C. Hoogendyck 
im Haag start. Ein Teil dieser Sammlung war bisher 
dem Reichsmuseum leihweise überlassen worden. Die 
Sammlung enthält wichtige Werke von van Gogh, Renoir, 
Cézanne, Monet, Daubigny usw., ferner etwa 150 Zeich- 
nungen von Steinlen. 
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NEUE BÜCHER 


BESPROCHEN VON 


KARL SCHEFFLER 


Ha von Marées, sein Leben und sein Werk, von 
Julius Meier-Graefe. Erster Band: Geschichte des 
Lebens und des Werkes; dritter Band: Briefe und Doku- 
mente. Verlag Piper & Co. München und Leipzig 1910. 

Max Liebermann, Des Meisters Gemälde in 
304 Abbildungen. Klassiker der Kunst in Gesamtaus- 
gaben, Band XIX. Herausgegeben von Gustav Pauli. 
Deutsche Verlagsanstalt, Stuttgart und Leipzig 1911. 

Alfred Rethel, Des Meisters Werk in 300 Ab- 
bildungen. Klassiker der Kunst in Gesamtausgaben, 
Band XVII. Herausgegeben von Josef Ponten. Deut- 
sche Verlagsanstalt, Stuttgart und Leipzig 1911. 

Die Zeit ist nicht weit, wo auch der ferner Stehende 
die Eigenart Meier-Graefes aus der Gesamtheit seiner 
Schriften wird ablesen können, wo man es erkennen 
wird, dass dieses unruhige Leben nur einer einzigen 
leidenschaftlichen Empfindung unterworfen ist und dass 
dieser Schriftsteller eine der eindeutigsten und am 
wenigsten gebrochenen Persönlichkeiten unserer Zeit 
ist. Wenige unter den Heutigen haben sich so kon- 
sequent entwickelt. Im Thun und Lassen, im Handeln 
und Denken Meier-Graefes wird der Zwang eines 
inneren Schicksals sichtbar. Unter den Kämpfern für 
das Echte ist er der Heinrich Percy, der Heisssporn: 
willkürlich und unbesonnen in allem, was der Augen- 
blick gebiert, streng gebunden aber und besonnen in den 


a 


4 


Grundempfindungen. Darum ist, bei aller scheinbaren 
Fahrigkeit seines Wesens, viel Logik in seiner Entwicke- 
lung. Der „Pan“, die „Dekorative Kunst“, die „Maison 
moderne“, die „Entwickelungsgeschichte“, die Jahr- 
hundertausstellung, der „Fall Böcklin“, der „junge 
Menzel“, die Analyse der „großen Engländer“, die 
Auseinandersetzungen mit Velasquez und Greco und 
die aufflammende Liebe fiir Marées: eines hangt am 
andern, wie mit innerer Notwendigkeit. (Ich wiirde 
mir zutrauen, aus der „Entwicklungsgeschichte“, den 
„Grossen Engländern“, „Corot und Courbet“, dem „Fall 
Böcklin“, den Arbeiten über Greco, Martes, Renoir, von 
Gogh, Cezanne usw. eine einzige grosse Entwickelungs- 
geschichte von sehr bedeutendem, von bahnbrechendem 
Wert zu machen, wenn ich mehr als die Hälfte des 
Textes streichen dürfte.) Immer hat dieser sich selbst 
den Angriffen Darbietende, dieser sich selbst immer ein 
wenig Karikierende das Lebendige der Zeit gesucht — 
und im Lebendigen das Heroische. 

Mit der Leidenschaft für Greco und vor allem mit 
diesem Maréeswerk beginnt für Meier-Graefe eine 
Periode der Abstraktion. Vor zehn Jahren, als die ,,Ent- 
wickelungsgeschichte“ entstand, suchte dieser Schrift- 
steller, dem die Kunst, mehr als den meisten anderen, 
Lebenssymbol ist, mit einer schönen, jugendlich natura- 
listischen Unbefangenheit das Künstlerische, wo immer 
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er es fand; heute, als reifer Mann, neigt er, geführt von 
seinem Zarathustra Hans von Marées, dazu das Absolute 
der Kunst in abstracto zu formulieren. Er steht auf 
einem kritischen Punkt seiner Entwickelung. Es meldet 
sich das Asketische, das Fanatische, das leise immer im 
Wesen dieses nervösen Lebensgeniessers, dieses sich 
mit dem Leben oft Beraubenden, dieses starken Arbeiters 
gewesen ist. Es war Wahlverwandtschafr, was ihn zu 
Marées geführt hat. Schon formuliert er entgegen- 
gesetzt wie in seinem Böcklinbuch. Dort sagte er mit 
beissendem Spott zum Leser: du giebst mir zu, Böck- 
lin sei weder Maler noch Zeichner, aber du fügst wie 
ein Thor hinzu, er sei eben etwas anderes, ein „Künst- 
ler“; in seiner Maréesbiographie sagt Meier-Gräfe 
dasselbe nun von seinem Helden, und meint es als 
Beweis einer überragenden Grösse. Ein Widerspruch 
mit sich selbst liegt hierin aber nicht; wenigstens für den 
nicht, der weiss, wie Meier-Graefe es hier und dort 
meint. Es zeigt sich, daß der Wille zum Absoluten, 
zum Verallgemeinern, dieser ganz deutsche Wille sich 
auch dieses Mannes nun bemächtigt hat. Meier-Graefe 
hat sich damit in einen Kreis von Gefahren begeben, 
die er noch nicht kannte; wenn er mit Recht aller Ge- 
fahren bisher lachen konnte, die von aussen drohen, weil 
er ein Starker ist, so wird die Zukunft zeigen müssen, 
ob er auch den von innen drohenden Gefahren eines 
asketischen Maréesidealismus gewachsen ist. 

In dem allzu umfangreichen dreibändigen Магёеѕ- 
werk (dessen zweiter Band hier schon besprochen wor- 
den ist, Jahrg. IX Seite 64) ist die philologische Arbeit 
so ausserordentlich, daß man den Autor schon dafür 
zum deutschen Professor machen sollte. (Er selbst 
braucht das natürlich nicht; aber als Kundgebung nach 
aussen wäre es nützlich.) Meier-Graefe hat es sich 
schwerer gemacht als nötig war; seine Kraft ist eigent- 
lich für solche Genauigkeiten zu schade. Nicht ganz 
freiwillig erscheint die Ausdehnung des Werkes. Es 
fließt diesem Schriftsteller der Text immer breit aus- 
einander; es fehlt stets die Architektur. Meier-Graefe 
gleicht einem Maler, der auf der Leinwand selbst den 
richtigen Ton erst sucht und mischt: er trifft ihn 
schließlich, aber in sein Bild komme etwas Verschmiertes. 
Man hat den Eindruck, daß Meier-Graefe fünf oder 
zehn Sätze hinschreibt und während dessen ringt, eine 
Empfindung in Gedanken zu verwandeln. Er schreibt 
sich durch alles Störende und Nebensächliche hindurch, 
bis er die richtige Formulierung hat; aber er lässt alles 
dann stehen, er lässt den Leser immer alle Wege zu 
den Gedanken mitgehen. Das ist sehr ermüdend. 
Primaschreiberei ist nur den ganz disziplinierten Köpfen 
zu raten; Meier-Graefe aber ist nicht literarisch dis- 
zipliniert. Der Strom seiner Rede fliesst wie eine 
schnelle, von Wirbeln und brandenden Wellen vielfach 
bewegte, aber trübe, undurchsichtige Flut dahin. Seine 
Prosa ist nicht erfrischend zu lesen. Es fehlen, zum 
Beispiel, in den Beschreibungen der Bilder die ganz 


treffenden Worte. Das Beste steht oft zwischen den 
Zeilen. Sehr oft ist, was Meier-Graefe schreibt, inter- 
essant, manchmal ist es amüsant und hier und dort so- 
gar packend; im allgemeinen aber schreibt dieser leiden- 
schaftliche, kurzweilige Mensch langweilig, weil erunklar 
ist. Was er sagen will, ist eigentlich immer gut, wie er es 
sagt, das ist, wenn man von kurzen, oft glänzenden 
Wendungen absieht, unzulänglich, Da es sich in diesem 
Maréeswerk um einen Künstler handelt, dessen Wert 
mit selbstsicherer Überzeugungskraft nicht propagiert 
werden kann, um einen Sucher des Vollkommenen mit 
vielen problematischen Zügen, so zeigt sich Meier- 
Graefes Schriftstellereigenart besonders deutlich, Er 
untersucht in diesem Buch weniger als er überredet; 
er färbt in seiner liebenswerten Begeisterung die Dinge 
schöner als sie sind; er wird redselig und verfällt seinem 
alten Fehler, die Gegenspieler — in diesem Fall vor 
allem Feuerbach — schwärzer zu malen als sie sind, 
um das Licht, das auf seinen Helden fällt, heller er- 
scheinen zu lassen; er giebr alte Überzeugungen, Marées 
zuliebe, halb auf. Aber nie aus niedriger Effektberech- 
nung, sondern nur weil er Marées liebt, weil dieser sein 
Held ist. Was er vom Werden der Neapler Fresken sagt, 
liest sich dann auch wie ein Heldengedicht. Hier ist der 
Punkt, wo man Meier-Graefe um seiner schönen Mensch- 
lichkeir willen liebt, wo ein kindlich reiner Idealismus 
sichtbar wird, ein grosses Herz und ein starker Geist. 
An anderen Stellen aber hat den Verherrlicher Marées 
zu sehr der „furor biographicus“ gepackt und ihn an 
der Darlegung letzter Richtigkeiten gehindert. Martes 
ist nicht deutlich charakterisiert. Das Mestizenhafte 
im Wesen dieses Künstlers kommt nicht genügend her- 
aus. Am stärksten aber wirkt, wie im Kunstwerk so 
auch in einer solchen Kiinstlerbiographie, nie die Теп» 
denz — und sei sie auch „heroisch“, sondern die ver- 
geistigte Richtigkeit. 

Der erste Band enthält auf mehr als fünfhundert 
Quartseiten die Biographie, der zweite Band enrhält die 
Abbildungen sämtlicher Werke, der dritre eine Samm- 
lung zum Teil höchst wertvoller Briefe und einen — 
ohne Autorenerlaubnis vorgenommenen — Abdruck 
der in Zeitschriften erschienenen Aufsätze über Marces. 
Zu umfangreich sind alle drei Bände. Doch ist das Ge- 
samtwerk ein sehr schönes Zeugnis dafür, mit welchem 
Opfermut Verfasser und Verlag für einen verkannten 
deutschen Künstler gearbeitet haben. Meier-Gräfe hat 
sich mit diesem gewichtigen Werk neben seinen gelieb- 
ten Ritter Hans gestellt, so dass der Name Marées ohne 
den seines heldenmiitigen Biographen auf lange Jahre 
hinaus gar nicht mehr genannt werden kann. — 

Weniger Gutes ist von dem Werk iiber Liebermann 
zu sagen, Die „deutsche Verlagsanstalt“ hat die unglück- 
selige Fähigkeit moderne Künstler in ihren „Klassikern 
der Kunst“ so darzustellen, dass sie entschieden an 
Wirkungskraft verlieren. Das Gesamtunternehmen ist 
ausserordentlich niitzlich,dergestalt, dass einige der Bände 
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als Nachschlagebücher schon unentbehrlich geworden 
sind; die Ausführung aber lässt das Gure des Unter- 
nehmens gar zu leicht nur übersehn. Auch der mit 
300 Abbildungen gefüllte Liebermannband har wieder 
eine gewisse Ähnlichkeit mit einem Auktions- 
katalog. Zuweilen sieht man vier Bilder zu gleicher 
Zeit auf zwei Seiten, so dass eines das andere immer 
totschlägt. Auch die Gruppierung ist nicht zu loben; 
es werden relativ zu viele von den neuesten Arbeiten 
gezeigt, während die Werke der eigentlich klassischen 
Zeit zwischen 1880 und 1890 nicht genügend zur Gel- 
tung kommen. Als Nachschlagewerk wird auch diese 
Zusammenstellung stets bedeutenden Wert haben, ob- 
wohl von Vollständigkeit und absoluter Richtigkeit natiir- 
lich keine Rede sein kann; dem gebildeten Auge aber 
gefällt sie nicht eben wohl. Ein Glück, dass die Ab- 
fassung des Textes wenigstens dem ausgezeichneten 
Gustav Pauli zugefallen ist. Was er in ruhigem, nicht 
eben passioniertem Ton sagt, das ist alles richtig und 
überzeugend. Da es sich nur um eine Einleitung handelt, 
mag man auch auf ein intimeres Eingehen auf die Eigen- 
art der Liebermannschen Malerei verzichten. Im ganzen 
ist der Künstler dem Verlag für diese Publikation 
grossen Dank nicht schuldig. Er erscheint nicht so bedeu- 
tend als er ist. Aber als Orientierungsbuch wird dieser 
Band seinen Wert behalten. Eine Gelegenheit zu einer 
umfassenden Liebermannpublikation wie die hier ge- 
gebene kommt nicht bald wieder. Sie lag auch in der 
Hand des rechten Herausgebers. Schade, daß die Mög- 
lichkeiten trotzdem nur halb genutzt worden sind. 
Einen besseren Eindruck macht der Rethelband des- 
selben Verlages, den Josef Ponten mit grosser Hingabe 
herausgegeben und dem er eine übersichtliche, klare und 
kenntnisreiche Vorrede geschrieben hat. Der Band wirkt 
angenehmer, weil es sich im Lebenswerk Rerhels vor 
allem um Zeichnungen, Kartons und kartonartige Bilder 
handelt, die sich in der Reproduktion besser und wohl- 
thätiger darstellen lassen als Gemälde in der Art Lieber- 
manns und weil die Deutsche Verlagsanstalt zu Künstlern 
wie Rethel, Schwind, Thoma usw. nun einmal eine stär- 
kere natürliche Liebe hat, was sich dann ganz unwillkür- 
lich in der Buchgestaltung ausdrückt. Der Rerhelband ist 
dem Kunstfreund um so willkommener, als das Werk 
dieses bedeutenden Künstlers in seinem ganzen Umfange 
wenigen erst bekannt war und als es schwierig ist an 


viele Arbeiten Rethels nur hinanzukommen. Man darf 


versichern, daß mit diesem Band ein Bedürfnis befrie- 
digt worden ist. Die Bewunderung für Rerhel ver- 
tieft sich dieser Publikation gegenüber; es tritt also 
die entgegengeserzte Wirkung ein wie gegenüber dem 
Liebermannband. Man erblickt mit grosser Deutlich- 
keit, tragisch erschüttert, in Rethel einen Künstler, der 
auf dem Wege war, der deutsche Delacroix zu werden, 
als ihn der Wahnsinn ergriff, — 
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Demarkationslinien der modernen Kunst 
von Hugo von Reininghaus. F. Bruckmann A.-G. Mün- 
chen 1910. 

Sonderbund 1910. Denkschrift. Beobachtungen 
über Malerei der Gegenwart von Wilhelm Nie- 
meyer, 

Zwei Versuche, diemannigfaltigen Erscheinungen der 
neuen Kunst zu verstehen und mit höherer Gerechtigkeit 
zu ordnen. Beide von ernst strebenden Männern unter- 
nommen, aber beide unzulánglich. Hugo von Reining- 
haus plant eine Reihe von Lieferungen, wovon seine 
„Demarkationslinien“ das erste Heft ist, Hier giebt er 
das Allgemeine seiner Kunstanschauung. In einer fremd- 
wörtlich stark verschnörkelten Philosophensprache serzt 
er sich vor allem mit dem Begriff Impressionismus aus- 
einander. Er thut es immer klug und ernsthaft, kommt 
hier und da zu recht treffenden Formulierungen, zeigt 
dann aber wieder, wenn er zur Begründung Künstler- 
namen nennt, dass er es sich theoretisch nur darum so 
sauer werden lässt, weil er nicht viel natürliches Quali- 
tätsgefühl har. Er schreibt, zum Beispiel, von Steppes 
und Walter Georgi, „die Impression nähme in ihnen 
feste Form an, sie suchten das Wesen der empfangenen 
Impression zu ergründen und den Kern aus dem Wesen 
des erhaltenen Eindrucks auszulösen“. Nach solchen 
Sätzen möchte man das Buch gleich fortlegen. Von 
Reininghaus liebt den Impressionismus nicht, er hat 
ihn nicht erlebt; darum reder er nur von aussen daran 
herum, Er will auf hundert Seiten die ganze Welt der 
Kunst erklären. Sein Endziel aber ist der „Stil“. Den 
erblickt er in erwas, das im Gegensatz zum Impressionis- 
mus steht. Er thur es ja nicht allein; insofern ist sein 
Buch charakteristisch genug für die Zeit. Es ist immer 
gut, wenn ein Autor Bücher schreibt, um im Schreiben 
mir sich selber über die Dinge klar zu werden, Von 
Reininghaus dringt aber zur Klarheit leider nicht durch, 
Er kommt über eine tiefsinnige Kunsthalbbildung nicht 
hinaus. Dass er aus allen Jahrhunderten vieles weiß und 
kennt hat seine „Synthese“ nur noch problematischer 
gemacht. 

Aber er erscheint immerhin noch einfach und klar 
in seinen Gedanken und in seinem Stil neben Wilhelm 
Niemeyer. Dessen Buch ist einfach nicht zum Aus- 
halten. In der unangenehm eckigen Ehmcketype in einer 
entsetzlich snobistischen Weise gedruckt, macht das 
miihsame Lesen nach kurzer Frist beinahe blind. Man 
muss sich die Zeilen entziffern, als sei es Keilschrift. 
Und noch miihsamer muss man die Gedanken entziffern. 
Es ist thatsichlich nötig sich dieses Buch erst einmal 
ins Deutsche zu übersetzen. Man finder eine eitle 
Fremdwörterhäufung, Gedankenverschlingungen und 
eine Denkakrobatik, dass das Gehirn weh thut. Und das 
alles, um über eine Ausstellung zu berichten, um im 
wesentlichen mittlere Künstler zu charakterisieren. 

Es ist endlos die Rede vom „tellurischen Kontinuum“ 
und vom „Kontinuum der fixierten Sehfläche“, von 
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„zeichnerischer Abbreviatur“, von ,,plastischem Koloris- 
mus“ (womit aber nicht etwa farbige Plastik gemeint 
ist), vom „linearen Vitalismus“ junger Franzosen, vom 
„dekorativen Impressionismus und schraffierenden Sil- 
houettismus“ rheinischer Künstler, vom Spekrralimpres- 
sionismus“, vom „koloristischen Rhythmus“, ,,klassizi- 
stischen Lichtbegriff“ und anderen solchen leichtverdau- 
lichen Geistesspeisen. Stellenweis liest sich das Buch wie 
Chr. Morgensterns fröhliche Vorrede zu seinen „Galgen- 
liedern“. Dabei meint Niemeyer es verteufelt ernst. 
Sein Buch hat das Verdienst, dass er das wahnwitzig 
Komische der überhitzten Kulturmacherei mit seinem 
Geistesprodukt symbolisiert. Dem „Sonderbund“ schadet 
diese im Auftrage des Vereins unternommene Publi- 
kation sehr. Die jungen Düsseldorfer sind allesamt 
ernst strebende Maler mittleren Talents; der Begabteste, 
das geistige Oberhaupt der Gruppe A, Deusser, nimmt 
ein Niveau etwa ein wie ein mittlerer Künstler der 
Berliner Sezession. Sehr respektabel also, und ent- 
schieden entwicklungsfähig. Kommt nun aber ein be- 
rauschter Barde wie Niemeyer mit seinen verstiegenen 
Überwertungen in einer lächerlichen Esoterikersprache 
daher, so fasst man unwillkürlich ein Vorurteil gegen 
diesen ganzen Sonderbundsberrieb, gegen das ganze 
alberne Düsseldorfer Kulrurgerede. Das Dumonttheater, 
der Sonderbund, die Kunowskyschule, die Kunstgewerbe- 
schule: man wirft ärgerlich alles zusammen und wendet 
sich dorthin, wo dünkelhafte Phrasen nicht die Laune 
verderben. Niemeyer resümiert folgendermassen: 


„Gegenüber der Entwickelung der Berliner Malerei, 
die am Stilproblem des Impressionismus völlig versagt 
hat, deren Führer, Slevogt und Corinth, in einen rohen 
Empirismus des malerischen Handwerks, in ein trotz 
aller Bravour grelles und trübes Abmalen gesehener 
Wirklichkeiten abgeglitten sind und den Gussowschen 
Realismus mit modernen Mitteln wieder heraufrufen, 
wurde Deusser der einzige deutsche Träger und Wahrer 
des impressionistischen Formgedankens der Malerei: des 
atmosphärischen Kolorismus“. Das ist die Gesinnung, 
wie sie seinerzeit in dem an uns gerichteten, leider be- 
kannt gewordenen Hirtenbrief Emil Noldes zum Aus- 
druck gekommen ist. Die ihrem Geiste und ihrer Be- 
griffskraft nach dem Kunstgewerbe Angehörigen möch- 
ten von solchem halbhohen Standpunkt aus die ganze 
Kunst meistern und selbst das nie zu Formulierende 
auf Rezepte bringen. 

Den Tadel der Dummen und der Böswilligen hat 
die fortschreitende Kunst bisher immer gut vertragen 
und überwunden. Niemals har sie sich von dem, was 
dieKritik sagte, im wesentlichen aufhalten lassen. Solche 
tiefsinnig kopflose Verherrlichungen aber, wie Nie- 
meyer sie über die Scheitel seiner Bundesgenossen aus- 
giesst, sind nichr ohne Gefahr. Sie können eine ganze 
Reihe solider, einfacher Begabungen, die in bürgerlicher 
Beschränkung Gutes zu leisten vermögen, in Abenteuer 
hineinhetzen, aus denen sie als „verkannte Genies“ 
wieder zurückkehren, unrüchtig sodann zu dem, wozu 
die Natur ihre Anlagen bestimmt hat. 
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HERMANN UHDE-BERNAYS 


enFreunden Hugo vonTschudis, 
| denen noch im letzten Jahre 
seines Martyriums vergönnt 
war, Zeugen eines seiner selte- 
nen Gespräche zu sein, worin 
r =| er die Zukunft der Münchner 

E 35] Sammlungen wie ein Feldherr 
strategisch klar entwickelte, werden mit besonderer 
Wehmut solche Hoffnungsworte des Geschiedenen 
vor der Seele stehen, deren Verwirklichung nur 
durch Tschudi möglich gewesen wäre: eine Tribuna 
der deutschen, eine der französischen Kunst des 
neunzehnten Jahrhunderts in der alten Pinakothek. 
Losgelöst von lokalen und parteipolitischen Inter- 
essen, erhoben über das Gewöhnliche, sollten da 
Meisterstücke, allein ihrer Qualität wegen, den 
grossen Kunstwerken der früheren Jahrhunderte 
eng verbunden, in der von Tschudi erkannten Folge 
die historische Überlieferung festhalten, und gleich- 
zeitig den heranwachsenden Generationen Sicherung 


geben und ihnen herausfinden helfen aus der schul- 
düsteren Urteilsunselbständigkeit. Eine unsichtbare 
Monarchie des Geistes zerfiel mit Tschudi. Seine 
Freunde eilen darum, den Waffen ihres Meisters 
den Ehrenplatz anzuweisen. Er ist mitten im Kampf 
erlegen. Was er errungen hat, war nur vorläufig 
gesichert, aber noch nicht Besitz. Diesem Um- 
stande, dass Hugo v. Tschudi, unbekümmert um 
die an sich belanglose Beschaffung der äusseren 
Mittel, in ruhiger Überlegung, provisorische An- 
käufe von Bildern und Plastiken machte, deren Er- 
werbung ihm eben als unbedingte Notwendigkeit 
erschien, ist es nur zu danken, dass die Münchner 
Pinakothek jetzt endlich eine fast geschlossene Reihe 
von Werken französischer Kunst ihr eigen nennen 
darf, die von der Bedeutung des Impressionismus 
eine siegreich zwingende Vorstellung giebt. Eine 
Reihe zugleich, wie sie nur einem mit dem Besitz 
des Kunsthandels vorzüglich vertrauten Kenner (und 
ein solcher war Tschudi, zum Vorteil der von ihm 
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geleiteten Sammlung) zusammenzustellen gerade 
noch um 1910 möglich war. Ein weiteres Jahr- 
zehnt mag dahingehen — und der nicht immer 
ehrlich angefochtene Glaube Tschudis ist der 
liebevollen Frage, ob Mode oder nicht, für immer 
entriickt. Hätten wir sein Erbe nicht, dann 
würden wir in München um eine, und wohl um 
die grösste und schmerzlichste jener versäumten Ge- 
legenheiten reicher sein, deren Geschichte, als nach- 
denkliches Memorandum für deutsche Museums- 
leiter gedruckt, wohl auch heute noch gute Dienste 
leistete. Tschudi fühlte sich ganz als Prototyp des 
kommenden Galeriedirektors, den er in seinen 
einleitenden Worten zum Katalog der Sammlung 
Nemes aufruft. In die Bresche des staatsbeamtlichen 
Gehorsams stellte er die Überzeugung der Persön- 
lichkeit, die mit heldenhafter Zuversicht dem Vater- 
land Siege erficht. 

An der malerischen Kultur der neuen französi- 


STILLEBEN (1889) 


schen Kunst hing das Herz Tschudis. Ihr Einfluss 
auf die Entwickelung der deutschen Kunst, dem er 
sorgsam nachging, gab ihm die Grundlage seines 
ästhetischen Glaubensbekenntnisses. Dass er nicht 
gedankenlos ein abgegriffenes Brevierherunterbetete, 
war seinen Feinden willkommen. Um so lebendiger 
wurden ihm die Zeichen der kunstgeschichtlichen 
Tradition. Mit natürlicher Logik bildete er sich 
eine gleichsam genealogische Entwicklung 
nach rückwärts. Weil er fortfuhr, vom Schüler 
auf den Lehrer zu schliessen, wie wir nach den 
Grundsätzen der Vererbungstheorie das Wesen des 
Vaters mit den Eigenschaften des Sohnes erklärend 
in Zusammenhang bringen, eröffnete sich ihm eine 
ungeahnte neue Erkenntnis, deren kritische Ergeb- 
nisse weniger bei der Jahrhundertausstellung zu Tage 
traten als im Vorjahr bei der gleichzeitigen Eröff- 
nung der altdeutschen Säle der Pinakothek und der 
Ausstellung der Sammlung Nemes, woder malerische 
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Stil der Burgkmair und Grünewald über die Jahr- 
hunderte hinweg mit Greco und Manet wetteiferte. 

So ist die impressionistische Kunst dem Ge- 
wissen Tschudis Richter geworden. Richter und 
zugleich Befreier. Wir alle, vielmehr wir wenigen, 
die wir, bald in ruhigem Bemühen, bald in heissem 
Ringen, der Unerforschlichkeit des Genius nahe zu 
kommen suchen, wenn er sich ausspricht in Werken 
der bildenden Kunst, wir sehen das Höchste eben in 
dieser Anspannung. Tschudi war hier, trotz seinem 
Temperament, reif und frei wie kaum ein Mitleben- 
der. Für den Spiessbürger bedeutet das Einseitigkeit. 
Tschudi wollte auch in seiner Wissenschaft Lebens- 
künstler sein und erlaubte sich, ftir bestimmte „Rich- 
tungen“ kein Organ zu haben. Was sich nicht mit 
seinem Maassstabe messen liess, liess er, trotz höherer 
Empfehlung, kühl zu Boden fallen. Auf Grund dieser 
Selbsterziehung bildete er seinen ursprünglich schon 
vorzüglichen Sinn für malerische Qualität immer 


feiner aus. Im Zeichen dieses Sinnes stehen nun die 
Werke, die soeben in die Münchner Pinakothek 
gelangten. Eine „Tschudispende“, aufgebracht durch 
Freunde des dankbar verehrten Mannes, hat diese 
etwa vierzig Gemälde und Plastiken vereinigt, damit 
für alle Zeiten die Pinakothek Arbeiten der Meister 
besitze, die Hugo von Tschudi vor allem würdig 
erschienen, in der von ihm so ausgezeichnet — leider 
nur so kurze Zeit — geleiteten Sammlung Auf- 
nahme zu finden. Seine Hand hat sie uns gewiesen, 
und so bleibt uns in ihnen ein sorgsam zu hütendes 
Pfand seines Willens. 

Da Tschudi noch selbst aus Staatsmitteln er- 
lesene Bilder der neuen deutschen und der klassi- 
schen französischen Kunst erwerben konnte, durfte 
zu ihrem Vorteil die „Tschudispende“ sich be- 
schränken auf die Werke der Impressionisten, zuerst 
der grossen Franzosen. Es ist gelungen, Meisterstücke 
höchster künstlerischer Sprache und höchsten ktinst- 
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lerischen Ruhmes in den Mittelpunkt zu stellen. 
An ihrer Spitze steht begreiflicherweise Manet, 
dessen „Frühstück im Atelier“** das Höchstmaass der 
gewonnenen malerischen Kultur des Jahrhunderts 
von Chardin zu den Impressionisten bedeutet. Alt- 
meisterlich fast anmutend in seiner delikaten kolo- 
ristischen Behandlung, erhält das berühmte Bild in 
der Umgebung der Monet und Renoir, der Gauguin 
und van Gogh durch seine Ruhe einen besonderen 
Vorzug. Esist beabsichtigt, ein zweites Werk Manets 
„Monet im Boot malend“** nachträglich einzuver- 
leiben um die Vielseitigkeit des Künstlers gerade 


* Siehe K. u. К. VIII 5. 246. 
** Siehe K. u K. VIII S. 390. 


durch die Zusammenstellung des Atelierfrühstücks 
mit diesem sonnenerfüllten Pleinair zu zeigen. So 
weist hier Manet aufwärts zu den Anfängen der im- 
pressionistischen Kunst, wie sie als Landschafter in 
bescheidenem Sinn Georges Michel, in der stärksten 
Vollendung Constable ausbildeten, abwärts zu den 
grossen Meistern einer ganz im Impressionismus 
gelösten Kunstanschauung, Cezanne und van Gogh. 
Hier ist Michel mit einer jener braunen Landschaften 
vertreten, die die spitzgepinselten Baumindividuen 
Rousseaus mit der durchsichtig goldenen Luft des 
Ruysdael einhüllen, Constable mit drei kleinen Bil- 
dern, am schönsten mit einer fast trübnerhaft taunus- 
landschaftlich aufgebauten bewaldeten Anhöhe, 
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vor welcher durch eine rot ac- 
centuierte Staffage (der Shawl 
eines im Vordergrunde sitzen- 
den Mannes) Farbeffekt, Raum- 
tiefe und Bildmässigkeit gleich- 
zeitig gewonnen werden. Die- 
ses Werk führt uns unmittelbar 
zu Courbets Hügellandschaft, 
dem wertvollsten der fünf hier 
befindlichen Werke des Mei- 
sters, dem numerisch der Vor- 
rang gegeben worden ist, eine 
der schlichten, aus grauen, 
braunen und grünen Tönen 
geschaffenen Motivlosigkeiten, 
ein simples Stück Hügel und 
Wald, Wiese und Wasser vor 
tiefem Himmelsblau, Zwei 
Porträts, der orthodox ver- 
kniffene Kopf des Ministers 
Ollivier und ein Damenbildnis 
stehen höchstens in Rücksicht 
auf die wenig schmeichelhafte 
Realistik der Ausführung über 
anderen Porträts der sechziger 
Jahre. Ein vorzügliches Apfel- 
stilleben — Apfel in der Land- 
schaft (Courbet behandelte 
dieses Motiv mehrfach) — 
scheint mehr kunstgewerblich 
als rein malerisch konzipiert 
zu sein, besitzt aber ein uner- 
hörtes Persönlichkeitsgefühl, 
das sich in malerischer Kraft 
aussprechen will. Courbets frü- 
he Zeit wird durch eine grosse 
Waldlandschaft mit durch- 
gehendem Pferd repräsentiert. 

Der früher einmal in der Berliner Sezession aus- 
gestellten Brücke Monets mit der sorglich durch 
die Kähne und die Landschaft ausgeglichenen Ar- 
chitektur nehmen drei Werke von Renoir, das 
Flammengaukelspiel der Farben in der Markus- 
kirche, eine männliche Porträtskizze und ein Frauen- 
bild, (schwarzes Kleid mit weisser Spitze vor gelb- 
grauem Grunde) den Vorrang. Vorzüglich sind die 
Bilder Cezannes ausgesucht: eine seiner gewaltigen 
Landschaftsbauten in Braun, Blau und Rot, eines der 
besten Apfelstilleben, das Selbstbildnis. Ebenso sind 
van Gogh und Gauguin nur selten gleichwertig zu 
sehen: hier die breiten Arabesken arlesischer Pappeln 
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vor Bach, Wiese und Häusern und das Mosaik rie- 
siger Sonnenblumen van Goghs, dort von Gauguin 
eines der von fernem Licht rötlich durchschimmerten 
Waldinterieurs neben der neun Jahre später entstan- 
denen in derKomposition und der schlichten Naivitit 
der Stimmung an höchste Kunst primitiver Meister 
mahnenden „Geburt Christi“. Die neueren Franzosen 
sind fast vollzählig vorhanden, Maurice Denis’ etwas 
monotone Farbenlyrik erbleicht neben der pointilli- 
stischenKraft derSignac und Cross, nebengeschickten, 
aber oftmals äusserlichen Farbenkompositeuren wie 
Luce, und Matisse, neben den reizvollen Interieurs 
der Vuillrad (lesende Dame in Rot am Friihstticks- 
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tisch) und Bonnard. Ganz für sich steht ein Werk 
von Toulouse-Lautrec, der Kopfeines weissbärtigen 
Mannes vor einem gemusterten Grunde. Eine fast 
abschreckende Kränklichkeit liegt in den blau- 
schwarzen Falten dieser fahlen Wangen. 

Plastiken von Rodin (die Kauernde), Maillol 
(Kopf Renoirs), Minne und Matisse machen die 
Sammlung vollständig, der nur noch Einzelnes, et- 
wa je ein Werk von Degas und Pissarro zugehen 
muss, damit die Reihe völlig geschlossen sei. Die 
Absicht, die ,,Tschudispende“ — wie der offizielle 
Name lautet, fortzuführen, besteht, und so wird 
voraussichtlich demnächst Daumiers „Theaterszene““ 
hinzukommen, wenn auch einstweilen nur als 
Leihgabe. Es wird auch da von der Gesinnung 
des Nachfolgers abhängen, und mehr noch 
von seiner Fähigkeit, allen feindlichen Einflüssen 
gegenüber seine Selbständigkeit zu behaupten, ob 
Tschudis Erbe zur Ehre seines Namens und zum 
Ruhm der Pinakothek im Sinne der Begründer 


der Tschudispende vergrössert werden kann oder 
nicht. 
+ 

Die Bilder sind einstweilen — bis zur Neuord- 
nung der Neuen Pinakothek, die demnächstin An- 
griff genommen werden soll — in einem eigenen 
Saal nächst den ehemaligen Direktorialzimmern in 
der Alten Pinakothek würdig untergebracht. Jeden- 
falls haben die Münchener Galerien endlich eine 
üble Lücke schliessen können. Für alle Freunde der 
Neuen Pinakothek, die aus ihr die nur lokalpatrio- 
tisch Jegitimierten Bilder gerne in ein eigenes 
Hofmuseum gebracht wissen möchten, bedeutet die 
Tschudispende künstlerisch den höchsten Gewinn, 
der der Sammlung jemals zugefallen ist. Es ist der 
Energie HeinzBraunes zu danken, dass beidenin Mün- 
chen bestehenden Verhältnissen die Tschudispende 
überhaupt möglich wurde. Die Genehmigung der 
Annahme durch die Kommission und dieBestätigung 
durch den Prinz-Regenten sind inzwischen erfolgt. 
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DIE STÄDTISCHE GALERIE 
IN FRANKFURT A. M. 


VON 


FRIEDRICH LUBBECKE 


роке und Städel gehören ftir jeden Frank- 


furter zusammen wie Pitti und Florenz. Man 
nimmt gern das Städelsche Kunstinstitut als eine Ver- 
körperung jenes noblen Bürgersinnes, dem auch das 
Senkenbergianum, die Akademie und manche andere 
weiträumige Stiftung der alten Reichsstadt ihr Da- 
sein verdanken. Und geht man durch die Säle der 
Städelschen Kunstsammlung, so ists einem, als wan- 
dere der ehrenfeste alte Städel still neben her, nicke 
freundlich mit demKopfe, wenns dem Freunde seines 
Hauses wohl und warm in seinen feinen Räumen 
wird. Da wird sich mancher, der lange nicht mehr 
in Frankturt war, nicht recht eine „Städtische Ga- 
lerie“ dort denken können. Vielleicht, dass er gar an 
ähnlich klingende Institute in Bonn, Diisseldorfoder 
in anderen deutschen Städten denkt, und sich eines 


leisen Misstrauens nicht zu erwehren vermag. Ihm sei 
von vornherein gesagt, dass Johann Friedrich Städel 
ein guter Freund der jungen Gründung ist, beinahe 
eine Art lieber Oheim. Denn als ihren Vater mag 
man mit gutem Recht den kunstliebenden Ludwig 
Joseph Pfungst aus Worms bezeichnen, der 1905 
in seinem Testament sein grosses Vermögen der 
Stadt Frankfurt zur Förderung der Kunst übergab. 
Damit war auch für die Väter der Stadt ein Beispiel 
gegeben, das zur Nacheiferung anspornen musste. 
Hatte man im reichen Frankfurt bis dahin ganze 
zehntausend Mark jährlich für Kunstankäufe übrig 
gehabt — im Schatten des Städelschen Instituts liess 
es sich eben gut mit beruhigtem Gewissen wandeln 
— so sollte fortan Frankfurt auch in seinen Samm- 
lungen zu der flihrenden Stadt Südwestdeutschlands 
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werden. Zunächst übertrug man dem Direktor der 
Städelschen Kunstsammlung auch die Leitung der 
neuen Städtischen Galerie, um von vornherein jeg- 
liches Gegeneinanderarbeiten zu verhüten. Noch 
heute” führt Georg Swarzenski diese seltene Per- 
sonalunion, ja man kann sagen, dass die Städtische 
Galerie sein eigenstes Werk ist. Ihm ist die klare 


kit 
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Einteilung der verschiedenen Fonds zu danken. 
Da das Städelsche Institut von jeher die alten Meister 
bevorzugte — klassierte Ware, wie der Kunst- 
händler sich ausdrückt — so wird es auch in Zu- 


kunft sich hauptsächlich auf diesem Gebiete be- 
thätigen. Gleichsam als Ergänzung zu dieser aus- 
gesprochen internationalen Galerie tritt seit der 
Gründung der Städtischen Galerie die Sammlung 
von modernen Kunstwerken. Um jedoch diese 
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moderne Galerie vor dem leicht zerfliessenden 
Charakter einer Amateurschöpfung zu bewahren, 
wie ihn leider einige moderne Gemäldesammlun- 
gen aufweisen, so liegt das Schwergewicht in der 
Sammlung Frankfurter moderner Kunst. Wohlbe- 
merkt der besten Frankfurter Kunst, die sich auch 
jenseits der Kirchturmsschatten zu behaupten weiss! 
Um diesen Kern kristallisiert sich die 
fremde Kunst, insonderheit die, der die 
Frankfurter Förderung und Fortschritt 
verdankt. Da nun fast alle grösseren 
heimischen Maler des neunzehnten Jahr- 
hunderts, ja noch unserer Tage, an der 
Seine ihre Lehrer suchten, so ist es ein 
reizvoller Genuss, im engen Rahmen 
einer gewählten Sammlung die frucht- 
baren Beziehungen zwischen Meister 
und Schüler zu erkennen. Um nun auch 
jede äusserliche Trennung zwischen der 
Städelschen und Städtischen Galerie zu 
vermeiden, vereinigte man beide im 
Städelschen Kunsthause. Heute bietet 
sich allerdings die moderne Sammlung 
noch recht gedrückt im westlichen Erd- 
geschoss, ja eine Reihe grosser Formate 
hat noch trübe Tage im Magazin. Doch 
wird dieser misslichen Unterbringung 
schon in nächster Zeit durch den An- 
bau eines grossen Flügels an den jetzigen 
Bau abgeholfen werden. In ihm wer- 
den alsbald die städtischen Bilder — 
vereint mit den gleichzeitigen aus 
dem Besitz des Städelschen Instituts 
und Museumsvereines — dauernd als 
Leihgaben zu Miete wohnen, so 
dass der um solch interne Dinge 
wenig bekümmerte Besucher der künst- 
lerischen Entwicklung von den Primi- 
tiven des Trecento bis zu den 
»Expressionisten“ der jüngsten Zeit in 
ungehemmter Wanderung wird folgen 
können. 

In dem Garten, der mit dem neuen Flügel von 
dem alten Galerie- und dem Atelierbau von drei 
Seiten umschlossen sein wird, ist die Aufstellung 
moderner Grossplastik geplant. 

Ordnet sich die Städtische Galerie in der Samm- 
Jung von moderner Plastik und Malerei dem älteren 
Bruder Städel unter, so geht sie in der Sammlung 
alter Plastik ihren eigenen Weg. Zwar besitzen die 
beiden anderen Museen der Stadt, das fast nur lokal 
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interessierte historische Museum und das Kunst- 
gewerbemuseum — gleich dem Städel eine Stif- 
tungssammlung —, einige recht tüchtige Plastiken. 
Sie stehen aber, wie fast überall, auch in ihnen 
etwas müssig herum. Jedenfalls kann man nicht 
von der Aufstellung einer Entwicklungsreihe spre- 
chen. Und doch hat die Plastik zum mindesten das 
gleiche Anrecht auf die museale Pflege wie die 
Malerei, dass auch einem grösseren Publikum end- 
lich die Reize dieser tiefen Kunst erschlossen 
werden und dadurch mittelbar der lebenden 
Bildnerei die so häufig 
ersehnte Förderung zu- 
teil werde. 

Der Stadt Frankfurt, 
vorab ihrem grossen 
Bürgermeister Dr, 
Adickes, muss es darum 
als besonderes Verdienst 
angerechnet werden, 
dass sie sich als erste 
unter den deutschen 
Städten entschloss, in 
einem eigenen Museum 
eine Sammlung von 
Bildwerken zu gründen. 
In ihr bietet sich bereits 
heute eine abgerundete 
Entwicklungsreihe von 
Plastiken, von der Kunst 
der Pharaonen bis zu der 
des Rokoko, Sie mag 
man getrost alsden wür- 
digen Grundstock einer 
universalen Glyptothek 

bezeichnen. 

Für die Unterbrin- 
gung traf es sich gut, 
dass der Stadt durch das 
Legat des 1904 ver- 
storbenen österreichischen Barons Heinrich von 
Liebig ganz in der Nähe des Städelschen Insti- 
tutes eine grosse Villa mit bedeutendem Garten zu- 
fiel. Da die Wohnräume des Hauses in ihrer 
reichen historisierenden Ausstattung im Geschmack 
der achtziger Jahre sich schlecht zur musealen 
Unterbringung der plastischen Sammlung eigneten, 
so baute die Stadt einen Museumsflügel an die Villa, 
dessen preziöse, doch zurückhaltende Architektur 
sich mit dem etwas abenteuerlichen Burgenstil des 
Hauptbaues nach Kräften zu vertragen sucht, 
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Die Ausstattung der Räume dieses Neubaues ist 
von gehaltener Vornehmheit. Gleich dem Städel 
wahrt auch diese Sammlung den Charakter 
nobler Geschlossenheit, dass man in ihnen wie 
in den stillen Sälen eines grosszügigen Amateurs 
einhergeht. 

Für viele Leser dürfte diese kleine, leicht pedan- 
tisch klingende Abhandlung kaum Neues gebracht 
haben. Darum sei besonders ihnen in einer Aus- 
wahl jüngst erworbener Plastiken und moderner 
Bilder ein kleiner Trost geboten. 

Den Anfang mache 
das altägyptische Relief 
(S. 389). Nicht nur 
weil es so alt ist. Er 
stammt aus der Grabung 
der Deutschen Orient- 
Gesellschaft in Abusir 
und wurde mit noch 
mehreren bedeutenden 
Stiicken der Frankfurter 
Sektion der Gesellschaft 
für die Städtische Galerie 

überwiesen. Einst 

schmückte esden Toten- 
tempel des Königs $a- 
hire, der der 7. Dynastie, 
also ungefähr der Zeit 
um 2600 v. Chr. ange- 
hörte. Selbst die kleine 
Teilabbildung offenbart 
die echt monumentale 
Haltung und die auf 
sicherer Naturbeobach- 
tung beruhende Stilisie- 
rung der Darstellung, 
der Zerlegung einer An- 
tilope zum Opfer für 
den verstorbenen König. 
Die Arbeit ist in ihrer 
fast hauchartigen Modellierung, trotz ihres hohen 
Alters, aufs beste erhalten und weist sogar an 
einigen Teilen noch klare Bemalung auf. Kaum 
dürfte die ägyptische Reliefplastik in der langen 
Folgezeit die künstlerische Leistung dieser Epoche 
übertroffen haben. 

Ins vierzehnte Jahrhundert führt das nächste 
Stück (5. 391), eine rheinische Pietá um 1400. Eine 
längere wissenschaftliche Genesis kann an dieser 
Stelle nicht geboten werden. Für den Laien mag 
es auch wenig bedeuten, dass dieses künstlerisch 


plastischen Sammlung nimmt 
dieses Werk einen ähnlichen 
Rang wie dieMyronische Athena 
unter den Antiken der Galerie 
ein. Ihm wurde auch in der ge- 
wählten Sonderaufstellung der 
Gruppe entsprochen. 

Neben dieser Pieta behaup- 
tet sich eine Grablegung aus 
dem Antang des sechzehnten 
Jahrhunderts (S.3 92). Um den — 
fehlenden — Leichnam Christi 
stehen Maria, gestützt von Jo- 
hannes, Maria Magdalena und 
Joseph von Arimathia. Die 
Gruppe von fast lebensgrossen 
Gestalten beherrscht die Längs- 
wand des Renaissancesaales so 
stark, dass man sich unwillkür- 
lich darnach fragt, warum mo- 

HANS THOMA, LANDSCHAFT BEI CARRARA dernen Plastiken diese Wirkung 

MIT GENEHMIGUNG DEK DEUTSCHUN VERLAGSANSTALT, STUTTGART so selten innewohnt. Vielleicht 

fehlt dem heutigen Bildhauer die 

zeitlose Werk um 1400 entstand.* Immerhin ge- innere Hingabe, die der alte Meister seinem frommen 
winnt die Zahl an Leben, wenn man daran erinnert, Stoffe entgegentrug. Nur aus ihr erklärt es sich, 
dass diesesecht deutsche Werk innerlich unabhängig dass diese umfangreiche Gruppe mit ihren stark 
von der Vorherrschaft 
der gotisch-französischen 
Plastik, hundert Jahre vor 
Grünewald und Dürer ent- 
stand. Ein enger Zusam- 
menhang mit der altköl- 
nischen Kunst ist nicht zu 
leugnen, doch offenbart 
sich in dem ganz einzig- 
artigen Aufbauder Gruppe, 
in der innigen Verschmel- 
zung eines modern empfin- 
denden Naturalismus mit 
mittelalterlich idealisieren- 
der Typik, in der beruhig- 
ten Mystik der frommen 
Szene ein so persönliches 
Künstlertum, dassdas Werk 
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sich nur schwer einem EOR 5. -> 
Schulbegriff unterordnet. H ae 
Fiir die mittelalterliche Ab- 
teilung der städtischen 
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* Eine ausführliche Ana- 
lyse des Stückes vom gleichen 
Verfasser finder sich in der 
„Hessenkunst 10124. WILHELM TRÜBNER, STARNBERGERSEE 


FR. К. HAUSMANN, HÜTTEN BEL VERSAILLES 


ausgearbeiteten Einzelheiten wie eine Augenblicks- 
vision erscheint. Der Eindruck der schmerzhaften 
Trauer wird durch das vierfache nur leicht abge- 
wandelte Nebeneinander gleicher Versenkung wie 
zu einem psalmartigen Parallelismus gesteigert. Die 
spätgotische Behandlung der Gewandung scheint 
eine frühere Datierung zu verlangen. Doch spre- 
chen die entwickelten Renaissancemuster der leider 
stark zerstörten ursprünglichen Bemalung dagegen. 
Die Lichtheit ihrer Farbenskala lässt Erinnerungen 
an Bilder von Quentin Massys aufsteigen, zu dessen 
grosszügiger, schwerblütiger Gestaltung auch die 
Gesamthaltung der Gruppe hinweist, allerdings ohne 
ihn in der ihm eigenen körperlichen Straffheit zu 
erreichen. Die Durchbildung der Gesichter erinnert 
auch an Typen des Geertgen von St. Jans. Leider 
muss man zu diesen Parallelen der gleichzeitigen 
Malerei greifen, da die Erforschung der frühen 
niederländischen Plastik noch völlig in den An- 
fängen steckt. Die Abbildung vermittelt nur eine 
schwache Vorstellung der mächtigen Wirkung des 
Werkes, dem trotz der scheinbaren Reliefbehand- 
lung ein für die Zeit erstaunlicher Reichtum an 
plastischen Profilen innewohnt. 

Schliesslich sei noch unter den vielen anderen 
Neuerwerbungen die Marmorbüste einer Heiligen 
(S. 393) venetianischer Herkunft aus dem achtzehn- 
ten Jahrhundert hervorgehoben. Dieses entzückende 


Werk straft alle diejenigen, die 
für die nachberninische Epoche 
der italienischen Plastik nur ein 
summarisches Lächeln übrig 
haben. Bei genauerer Prüfung 
erkennt man, dass die unendliche 
Belebung aus einem staunens- 
werten technischen Vermögen 
und entwickelter plastischer Ge- 
sinnung sich souverän ergab. 
Durch die sichere Vereinfachung 
der Flächen und der Abwand- 
lung ihrer Neigungswinkel ge- 
mäss der dem Marmor eigenen 
Lichtgesetze wurde dieser so 
flüchtige Gesichtsausdruck eines 
schmerzhaft verzückten Lächelns 
derartig in den Stein gebannt, 
dass selbst bei längerer Betrach- 
tung der geöffnete Mund nicht 


Grund einer Jahrhunderte alten 

Erfahrung in derMarmortechnik 
war diese virtuose Leistung möglich, der man es 
ansieht, dass sie den Umweg über das Tonmodell 
nicht nötig hatte. 


FRITZ BÖHLE, JUNGER BAUER 
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zur Grimasse wird. Nur auf 


Über die modernen Bilder der Städtischen Ga- 
lerie, von denen hier nur einige Proben gezeigt 
werden können, darf man sich in dieser Zeitschrift 
kurz fassen. Eng ist die moderne Frankfurter Kunst 
mit den besten deutschen Namen verknüpft. Schol- 
derer, Burnitz, Hausmann, Viktor Müller, Böhle, 
um nur einige herauszugreifen, waren ihre Söhne; 
Thoma, Steinhausen, Trübner haben ihre besten 
Jahre in Frankfurt verlebt. Ihre Kunst, die ja allen 


soviel eigener Geist, dass ihre Werke selbst mit den 
vorzüglichen Bildern ihrer Lehrmeister in ihrer 
nächsten Nachbarschaft keinen ungleichen Kampf 
eingehen. Zweifellos ist das prächtige Gartenfrüh- 
stück von Renoir (S. 398) in seiner höchst gesteiger- 
ten Oberflächenkultur von keinem Frankfurter er- 
reicht, auch haben sie selten so grosse Maasse wie 
das Déjeuner von Monet (5.397) zur Vollendung ge- 
führt; doch steckt dafür in den frühen Bildern etwa 


VINCENT VAN GOGH, DR. GACHET 


Lesern vertraut ist, kann man schon heute in der 
Städtischen Galerie zum Teil in schönen Entwick- 
lungsreihen schauen. Gewiss haben sie alle — bis 
auf den auf die alten Deutschen zurückgehenden 
Böhle— in Frankreich viel gelernt, so dassman Haus- 
mann in seinen Landschaften einen Fontainebleauer, 
Burnitz einen Corotschüler, Viktor Müller und 
Thoma in seinen jungen Jahren Courbetanhänger 
nennen mag. Otto Scholderer, der Freund Manets 
und Fantin-Latours, ist sogar der Heimatstadt lange 
Jahre fern geblieben. In ihnen allen lebte aber doch 


Thomas (Porträt von Peter Burnitz) oder Trübners 
(Dame in Violett), bei aller malerischen Kultur eine 
so starke innere Struktur, dass man den im Natio- 
nalen wurzelnden Unterschied mit einer gewissen 
Freude erkennt. Unter den französischen Bildern 
dürfte noch ein kleiner Courbet besonders inter- 
essieren, das Porträt seines Freundes, des aus der 
Franche-Comte stammenden MalersLunteschütz, der 
von 1845—93 inFrankfurt lebte. Jedenfalls entstand 
das sehr flotte und lebenswahre Bild während des 
ersten Aufenthaltes Courbets in Frankfurt im Jahre 
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1858, wofür auch der schwärzlich tiefbraune Ge- 
samtton spricht. Von hohem Reiz ist auch der hier 
abgebildete Hodler, ein Bild aus den neunziger Jahren 
(S. 400). In seiner schlichten ungebrochenen Farbig- 
keit und leicht stilisierenden Vereinfachung offen- 
bart es die neuschaffende Gestaltung des Meisters 
eindringlicher als manche grosse Komposition. Als 
seinen Gegenpol möchte man Liebermann bezeich- 
nen, von dem die Galerie eine besonders farbige 
Judengasse, das Monumentalgemälde Samson und 
Delila und ein sehr tüchtiges Porträt des Ober- 
bürgermeisters Adickes besitzt. Da besonders das 
jetzt im Mannesalter stehende Geschlecht der Frank- 
furter führenden Künstler von Liebermann starke 
Anregungen empfing, so wird späteren Generationen 
ein Nebeneinander von Bildern beider höchst er- 
wünscht sein. Aber auch die jüngste französische 
Kunst kommt zu Wort. Vor kurzem erwarb die 
Galerie ein nach Umfang und Leistung bedeutendes 
Bild des jüngst verstorbenen Edmond Cross, ein 
durch einen Baum diptychonartig geteiltes Garten- 
bild. In dieser virtuosen Leistung hat der Pointillis- 
mus deutlich seine Grenze erreicht. Noch hält der 
Künstler durch einige, zum Teil schon recht will- 
kürliche Farbenbetonungen das bunte Gewoge zu- 


sammen, doch erkennt man gerade in diesem um- 
fangreichen Bilde, dass eine Fortentwicklung der 
Malerei auf diesem Wege ausgeschlossen war. Wie 
eine Art Erlösung erscheint einem darnach ein 
grosses dekoratives Bild von Maurice Denis — 
badende Frauen —, in dem das grosse Format durch 
Zusammenziehung der Farbteilchen zu farbigen 
Flächen leicht gemeistert ist, ohne dass das Ganze 
an Licht und Luft ärmer erschiene, 

Den Schluss mache ein bedeutendes Bild von 
van Gogh, das Porträt des Dr. Gachet, des ärztlichen 
Freundes, der die letzten Tage des Verkannten 
teilte. Die Galerie verdankt das kühne Werk einem 
ihrer hochherzigen Freunde. Als eins der letzten 
Bilder van Goghs ist es zugleich ein ergreifendes 
menschliches Dokument. In seiner farbigen Ruhe 
und psychologischen Spannung wirkt es wie ein 
Alterswerk von Rembrandt und beweist, dass van 
Gogh in seinen vollendeten Bildern auch zu voll- 
endeten Werken kam, ein Satz, gegen den seine 
Feinde so oft flüchtige, unnütz auf den Markt ge- 
zerrte Skizzen ins Feld führen. — 

Wenige Jahre erst besteht die Städtische Galerie 
zu Frankfurt. Möge ihrem Anfang ihre Zukunft 
entsprechen! 


MAURICE DENIS, FRÜHLING 
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tas: schrieb im Jahre 1845 ein kleines Werk: Essai de physiognomonie. Er hat darin 
seine Theorien über seine Technik wie überhaupt über seine Art, Karikaturen zu zeichnen, 
niedergelegt. Diese Karikaturen sind in den Bilderromanen gesammelt, die in Deutschland fast ganz ver- 
gessen worden sind; (vgl. den Aufsatz im Augustheft 1909 dieser Zeitschrift.) Man lernt in diesem 
Büchlein, das noch unbekannter ist als die Bilderromane, einen Künstler kennen, der nicht nur geistreich 
und übersprudelnd schafft, sondern der auch über seine Kunst nachdenkt. Da es sich um einen Karika- 
turisten ersten Ranges handelt, sind die Ausführungen doppelt wertvoll; denn wir besitzen kaum etwas 
Ähnliches von Vertretern dieser Gattung. Die Karikaturisten, die Satiriker unter den Künstlern, scheinen, 
so lebhaft ihr Stift am Leben teilnimmt, schweigsam zu sein. 

Abgesehen von diesem sachlichen Wert, fesselt die persönliche Note. All das, was wir an den Zeich- 
nungen bewundern, die Beschränkung der Mittel, die Leichtigkeit der Umrisslinien, die geistreiche Art, 
die fast Aüchtig den Eindruck erhascht und festhält, die Nachlässigkeit, die den Reichtum fast verbergen 
will und aus der Fülle schafft, dabei die sichere Betonung und Hervorhebung des Notwendigen, des 
Charakteristischen, zugleich die Scheu vor allzugenauer Gründlichkeit, die den Eindruck beschwert und 
ihm seinen schünsten Reiz, die Wahrheit im Persönlichen, nehmen würde, von all diesem ganz Persönlichen 
ist etwas in diesem Werkchen. Töpffer spricht darin über Konturenzeichnung, über die Bedeutung der 
einzelnen Teile des Kopfes inbezug auf den Ausdruck , über den Unterschied zwischen beständigen und 
unbeständigen Zügen des Gesichts. Dies Alles nicht in trockener, lehrhafter Manier, sondern launig, 
geistreich, ungezwungen und wo die Worte aufhören, greifen Zeichnungen ergänzend ein, 

Man lernt hier den Schriftsteller Töpffer schätzen, der das Wort ebenso behende handhabt wie den 
Stift. Mit beiden Mitteln operiert er souverän und wenn wir hinzunehmen, dass er in einer Zeit, die 
die akademische Manier liebte, sich so frei seiner Auffassung des Künstlerischen hingab (die Ehrfurcht 
vor der hohen, geregelten Kunst war auch in ihm noch lebendig und es ist eigen zu sehen, wie er seine 
Art manchmal gewissermassen entschuldigt und vor der feierlich prätentiöseren Manier seiner Zeit Re- 
verenz macht), so haben wir das Bild eines Menschen und Künstlers vor uns, der über seiner Zeit steht, 
ja der Bleibendes schuf und mit seiner unerschrockenen, ganz persönlichen Art über sein Jahrhundert 
hinweg Verbindung mit einer Gegenwart sucht, die den Impressionismus schuf.* Ernst Schur. 
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Indem wir diese Übersetzung veröffentlichen, haben wir die traurige Pflicht, den Lesern zugleich den 
Die Art, wie er sich des fast vergessenen Töpffer schon früher 
in diesen Heften angenommen hat — auch ein kleines Buch über diesen Schweizer Zeichner erscheint soeben im Verlage Bruno 
Cassirer — ist bezeichnend für die feine und herzliche Hingebung, für die Freude am Intimen und Echten, die Schur stets 
beseelten. Er nimmt hier von den Lesern gewissermassen mit dem blassen, etwas verwunderten Lächeln Abschied, dass ihm 
so gut stand, und das denen, die es kannten, im Gedächtnis bleiben wird. 


Anm. der Red. 
unerwarteten und allzufrühen ‘Tod Ernst Schurs mitzuteilen. 
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Ms kann in Kapiteln, in Zeilen, in Worten Geschichten schreiben: das ist Literatur im eigentlichen 
Sinne. Man kann auch in einer Folge graphischer Darstellungen Geschichten erzählen: das ist 
Literatur in Bildern. Man kann auch keins von beiden tun, und das ist manchmal das beste. 

„Geschichten in Bildern zu schreiben“ heisst nicht nur nach einem gegebenen Vorwurf arbeiten und 
alles darin Enthaltene bis zur Neige ausschöpfen. Es heisst nicht einen an sich witzigen Stift in den 
Dienst eines grotesken Einfalls stellen. Es heisst auch nicht ein Sprüchwort oder einen Witz illustrieren: 
es bedeutet die vollständige Erfindung eines Vorgangs, dessen einzelne Teile in der Zeichnung neben- 
einander gestellt werden, die in sich ein Ganzes bilden; es bedeutet, ein Werk geschaffen haben, sei es 
nun gut oder schlecht, schwer oder leicht, toll oder ernst — nicht aber einen Witz oder eine Posse. 

Ein Beweis dafür, dass nicht immer ein grosser Sack voll Gelehrsamkeit und Begabung nötig 
ist, um Geschichten in Bildern zu verfassen, ist der, dass wir selbst darauf gekommen sind; denn ohne 
zeichnerisches Können zu besitzen und ohne etwas anderes geben zu wollen als in ganz primitiver Weise 
zu unserm eigenen Vergnügen eine Art Wirklichkeit aus den närrischsten Einfällen unserer Laune her- 
aus zu schaffen, sind eine Art kleiner Bücher daraus entstanden, wie Mr. Jabot, Mr. Crepin, Mr. Soundso, 
die ein geneigtes Publikum, so wie sie sind, sehr freundlich aufgenommen hat. Wenn diese kleinen 
Bücher, von denen nur wenige herrschende Missstände oder Auswüchse angreifen oder verspotten, 
lieber nützlich moralische Ideen ins rechte Licht gesetzt hätten, würden sie dann nicht ganz gewiss viele 
Leser angezogen haben, die solche Ideen nicht in den Predigten hören wollen und in Romanen kaum an- 
treffen? Wie dem auch sei — als wir diese kleinen Bücher zeichneten, ohne wirklich zeichnen zu können. 
und dabei die Darstellung der Personen, die darin vorkommen, bis ins Absurde übertrieben in bezug auf 
Gestalt und Gesichtszüge, ohne darum das, was sie ausdrücken sollen, nicht so gut wie möglich auszudrücken, 
ist uns der Gedanke gekommen einige physiognomische Beobachtungen zu sammeln, nicht etwa um hier- 
auf ein grosses System aufzubauen, sondern wieder, um ein kleines Buch daraus zu machen.“ 

Ein Vorteil des graphischen Striches ist, dass er in den Zügen, die man andeuten will, vollständig 
freie Wahl lässt, eine Freiheit, die eine ausführendere Schilderung nicht mehr erlaubt. Wenn ich in einem 
Kopf das stumpfsinnige Entsetzen (NY. 1), die schlechte und empfindliche Laune, die Betroffenheit, die 
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zu gleicher Zeit alberne und zudringliche Neugier darstellen will (№ 2. 3. 4:), beschränke ich mich in 
den graphischen Strichen, die diese Gemütsbewegungen ausdrücken, indem ich sie von allem Andern 
trenne, das in einer vollständigeren Darstellung sich ihm beigesellen würde. Darum können ungeschickte 
Leute Geftihle und Leidenschaften ziemlich gut andeuten, weil es ihrer Schwäche dient, bloss ein Ding 
auf einmal darzustellen und durch ein Mittel, das, je mehr es von allen andern getrennt ist, desto stärker 
wirkt. Merken Sie sich das wohl! Das unerfahrenste Auge ersetzt alle Lücken in der Darstellung mit 
einer Leichtigkeit und besonders einer Wahrheit, die dem Zeichner zum Vorteil gereichen. 
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Hier sind einige Köpfe, hier ist ein Herr und eine Dame, die im höchsten Grade abgebrochene 
Striche und ziemlich ungeheuere Unterbrechungen in dem Umriss bieten; für den Beschauer sind sie 
ebensoviel leere Stellen, welche sein Geist gewöhnlich ohne Mühe und treu besetzt, ausfüllt und voll- 
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endet, für den Zeichner sind sie ebensoviel abgekürzte Gestalten, die, was die kunstgerechte und voll- 
endete Zeichnung betrifft, seine Unwissenheit günstig verbergen, ohne der Lebendigkeit, dem Ausdruck 
und der Bewegung des Gesichts schädlich zu sein. Dies würde den Anlass zu dem Gedanken geben, dass 
es, betreffs der lebendigen, mit wenigen Strichen schnell behandelten Zeichnung, ganz vorteilhaft sei, ein 
Dummkopf zu sein; aber ohne so etwas strikt behaupten zu wollen, werden wir doch so weit gehen, 
dass wir sagen: betreffs der gewöhnlichen Skizzen, die dazu bestimmt sind, einen lebhaften und deutlichen 
Gedanken in helles Licht zu setzen, ist ein Gefühl, das den Ausdruck findet, glücklicher als ein Wissen, 
das nachahmt, ist eine Rücksichtslosigkeit, die den Formen Gewalt anthut, indem sie Einzelheiten über- 
springt, dem Temperament günstiger als eine bedächtige Geschicklichkeit, die den Formen huldigt, indem 
sie sich in den Einzelheiten beweisen will; und zuguterletzt trifft, besonders in Dingen einer witzigen 
und tollen Phantasie, eine kühne Unwissenheit, die, auf die Gefahr hin, einige Züge zu vergessen und 
einige Formen zu brechen, auf den Gedanken, auf den ihr Augenmerk gerichtet ist, etwas brutal zu- 
stürzt, meistens besser das Ziel als ein gescheiteres aber kraftloseres Talent, das durch alle Winkelzüge 
einer feinen Ausführung und einer treuen Nachahmung langsam danach strebt. 

Schliesslich ist der Federstrich unvergleichlich vorteilhaft, wenn er dazu dient, — etwa in einer un- 
unterbrochen fortlaufenden Geschichte — Skizzen zu zeichnen, die nur lebendig hervorgehoben sein 
wollen, und die in sofern sie Teil eines Ganzen sind, oft nur als Erinnerung, als Ideen, als Symbol, oder 
gewissermassen als rethorische Figur und nicht als ergänzende Abschnitte eines Themas 
dastehen. = 

So, zum Beispiel, erinnern wir uns in einer Geschichte in Bildern nicht nur dieses > УА 
Sinnbild gesehen zu haben, das zu verschiedenen Malen sich wiederholte, um die INT 
Zornausbriiche einer etwas groben, väterlichen Erziehung darzustellen, nicht nur auch ar 
dieses Andere, das sich auch mehrere Male wiederholte, um auszudrücken, dass der 
Held des Buches ein Meister Langohr sei, der sein Handwerk unaufhörlich wechselt; қ 
sondern wir sahen auch förmliche Über- e diesem liegt die Hyperbel in der schnellen 
treibungen graphisch ausgeführt, derge- | Lebhaftigkeit der Aufeinanderfolge der 
stalt dass sie beinahe die Geschwindigkeit Gesten. Im zweitem Bilde ist derselbe 
der geschriebenen oder geredeten Hyper- dumme Mensch Reisender geworden und 
beln hatten. Ich will sie abschreiben. In bietet von Stockwerk zu Stockwerk ein 
der ersten handelt es sich um denselben illustriertes Buch über Metaphysik an. 
Meister Langohr, der Weinhändler Hier wirkt die Übertreibung in den sich 
geworden ist, und Besuch von einigen wiederholenden Besuchen, die ebenso zu- 
politischen Freunden, die ihm helfen, dringlich wie, trotz der Ehrerbietung, mit 
Bankerott zu machen, bekommt. In dersie ausgeführt werden, eigenniitzig sind, 
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Wie es auch mit der Vortrefflichkeit und den Eigenschaften des graphischen Striches bestellt sein 

mag, es ist offenbar, dass jeder, der sich dieser Literatur in Bildern bequem, praktisch und populär 


bedienen will, sich nicht erkühnen darf, in dem geringsten, kleinen, mit Strichen gezeichneten Drama 
Figuren darzustellen, ohne in einem gewissen Grade praktische Kenntnisse von der Gesichtskunde zu be- 
sitzen, ohne ausführlich zu wissen, welche Mittel er anwenden muss, um den Gesichtern den besondern 
Ausdruck zu geben, den die Rolle verlangt, die ihnen in einer bestimmten Handlung zuerteilt ist. 

Es ist merkwürdig, dass man diese praktischen Kenntnisse der Gesichtskunde in einem gewissen 
Grade erwerben kann, ohne je Figuren, Köpfe und Gipsabgüsse und noch weniger jene Augen, Ohren, 
Nasen wirklich studiert zu haben, die in den Schulen die angenehme Übung sind, mit welcher der zu- 
künftige Zeichner anfangen muss. Mehr noch, wir behaupten thatsächlich, dass es einem Mann gelingen 
würde, — lebte er auch ganz wie ein Einsiedler, wäre er aber beobachtend und beharrlich, — ganz 
allein und ohne weitere Hülfe als die tausend Mal wiederholter Versuche, bald all die nötigen, phy- 
siognomischen Kenntnisse durch und durch kennen zu lernen, um nach Belieben nun Figuren, Köpfe 
entwerfen zu können, die so schlecht, wie man wolle, gezeichnet, aber mit einem unverkennbaren be- 
stimmten Ausdruck dargestellt sein würden. Zwei Thatsachen, die wir darlegen wollen, werden diese 
Behauptung, die von vornherein etwas absurd erscheint, ganz einfach erklären. Die erste dieser That- 
sachen, die man in diesem Fach nie vergessen darf, ist, dass jeder menschliche Kopf notwendig irgend- 
einen Ausdruck hat, der vollkommen entschieden ist, wäre der Kopf noch so kindisch gezeichnet; dies 
aus dem einzigen Grund, weil er aufgezeichnet worden ist. Da dem so und unabhängig von jeder Kennt- 
nis, jeder Kunst, jedem Studium ist, folgt unmittelbar für denjenigen, der seine Aufmerksamkeit oder 
seine Neugierde darauf richtet, daraus die Möglichkeit zu erkennen, auf welchen Zeichen dieser bestimmte 
Ausdruck dieses Kopfes beruht. Wenn er sich jedoch begnügt, sie darin theoretisch aufzusuchen, wird 
er Gefahr laufen, viel Zeit zu gebrauchen, um sie in unzureichender und zweifelhafter Weise herauszu- 
finden. In der That ist dies nicht die natürliche Methode bei solchen Sachen. Anstatt nachzusinnen, 
zeichnet man eine neue Figur; sogleich bleiben die Ähnlichkeiten, während die Unterschiede sich be- 
merkbar machen; dann ist man auf dem Weg, mit ziemlicher Genauigkeit zu verstehen, durch welche 
Biegungen des Striches es sich fügte, daß der erste Kopf einen Ausdruck der Albernheit hatte, während 
der zweite einen Ausdruck der Härte hat. Hier ist ein Beispiel, und um es überzeugender 
darzustellen, borge ich von den kleinen Knaben in der Schule ihre Art der zeichnerischen 

fe) Wiedergabe. Hier ist wohl, man kann es nicht leugnen, der menschliche Kopf so elementar 

wie möglich gegeben, so kindisch primitiv als man sich ihn nur wünschen kann. Nun, was 
ist in dieser Figur auffallend? Dass, weil sie unmöglich ganz ohne Ausdruck sein kann, 
sie in der That einen Ausdruck hat: den eines dummen stotterigen Individuums, das übrigens 
mit seinem Los nicht allzu unzufrieden ist. Gleich zu sagen, wovon dieser Ausdruck abhängt, ist nicht 
sehr leicht; aber es vergleichsweise zu finden, ist nicht schwer für den, der sich der Sache neugierig be- 
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fleissig. Denn wenn ich einen neuen Kopf leicht, dass es besonders davon abhängt, dass ich 
mache, finde ich, dass er weniger stumpfsinnig, die untere Lippe hervorgebracht, den Zwischen- 
weniger stotterig, wenn nicht mit Geist, so doch raum zwischen den Augenlidern vermindert 
wenigstens mit einiger Befähigung zur Auf- und das Auge der Nase, näher gebracht habe. 
merksamkeit begabt ist, und ich bemerke sehr Wenn ich mehr Köpfe zeichne, so dass ich die 
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Vergleiche vermehre, so habe ich schon hier einen Anfang von physiognomischen Kenntnissen, die un- 
abhängig von allem Zeichnen nach der Natur, nach dem Gipsabguss, nach Nasen, Augen und Ohren 
sind. Denn Dir jeden dieser Köpfe kann ich die Untersuchung wiederholen, die ich bei dem zweiten 
im Vergleich mit dem ersten gemacht habe, ohne das anzumerken, dass wenn ich sie so in eine Reihe 
gestellt betrachte, ich sogleich bemerke, dass ihr gemeinschaftlicher Ausdruck der Dummheit von dem 
ähnlichsten Zug abhängt, den sie untereinander haben; nämlich der Gestalt des Auges und der Stelle, 
die es einnimmt. 

Die zweite Thatsache ist, dass die graphischen Zeichen, vermittels deren man alle die so verschiedenen 
und so verwickelten Ausdrücke des menschlichen Gesichts andeuten kann, nach alle dem sehr gering an 
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Zahl sind, und dass folglich die Verfahren, womit man den Ausdruck andeutet, nicht durch ihre Anzahl 
sondern durch die leichten und zahlreichen Abänderungen die sie erleiden können, mannigfaltig und 
ausdrucksvoll sind. Ein Profil hat nur einen Nasenflügel, der so ausgedrückt wird: CO, und dieses 
einzige Zeichen, je nachdem man 
es abändert, genügt schon, um eine / 4 / D / X / Ж / 
Ea er auszudrücken; Za CS SE (> (2 Ze? EZ E { 3 
enn hier sind Nasen, die, insofern * } 7 H H ) \ | 
als sie Nasen sind, schon entweder | | ^ 
ruhig, oder schwermütig, oder schelmisch, oder traurig, oder gereizt, oder in einer Laune sind, die die 
Herrin und das Dienstmädchen toben lässt. Gleichfalls ist ein Mund nur dies: , und hier sind 
Münder, die anders gezeichnet wahrlich Nüancen oder 


sogar Gegensätze in dem Ausdruck darstellen. Es 20) 65. e t E 

folgt daraus, dass die Ausdruckszeichen durch ein > € e 

wenig Herumtappen bald gelernt werden, und dass, 

sobald sie einmal gelernt sind, jeder, der sich darauf kapriziert, die Fähigkeit besitzt, in einem bestimm- 
ten Kopf einen gewünschten Ausdruck sicher und nach Belieben hineinzubringen, einfach durch den so 
leichten Vergleich von Unterschieden oder Nüancen des Ausdrucks, welche ihre Abänderungen ver- 
ursachen, — wie vorhergehend gezeigt. Was uns betrifft, haben wir keine andere Methode gekannt, diese 
Fähigkeit zu erwerben, darum genügt es uns, diese Methode als möglich zu behaupten, ohne sie als vor- 
trefflich anzugeben, und ohne sie als einzige zu empfehlen. Die folgenden Bemerkungen sind das Ergeb- 
nis der Beobachtungen, die wir gemacht haben, als wir diese Methode in Anwendung brachten; — 
aber bevor wir beginnen, sie schriftlich zu fixieren, sind noch einige Profile zu beachten; wäre es auch 
nur, um diese unglücklichen Nasen und armen Miinder, die uns in unserer Beweisführung gedient haben, 
nicht getrennt voneinander zu lassen, 
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Übrigens, wenn diese Methode nicht vortrefflich ist, so ist sie doch wenigstens sehr unterhaltend; denn 
es ist augenscheinlich belustigend, sich daran fortwährend zu versuchen, und in seinen Musse-Stunden, 
(um den Zeitverlust weniger zu bedauern), menschliche Köpfe zu zeichnen, die immer und notwendig 
einen bestimmten Ausdruck haben, der manchmal viel lebhafter und komischer ist, als man es erwarten 
würde. Diese Gesichter leben, sprechen, lachen und weinen alle; einige sind brave Leute, andere sind 
unfreundlich, andere unausstehlich, und bald sehen Sie auf dem Blatt eine ganze Gesellschaft, mit wel- 
cher Sie in Verbindung stehen, so dass Ihre Zuneigungen und Ihre Abneigungen mit im Spiele sind. 
Ich ftir mein Teil habe immer solche Partner Whist- oder Piquet-Partnern vorgezogen. 


Unter diesen Partnern sieht man einige, die ziemlich gute Seiten, genug Klugheit oder auch noch 
eine alberne Geckenhaftigkeit haben, die vollkommen genügend ist, um sie zu allen Zeiten mit sich 
selbst und ihrem Schicksal zufrieden zu machen, und man lässt sie unverändert. Man sieht auch welche, 


deren Auge, Nase, Mund oder irgendein anderer Gesichtszug einen Fehler oder ein Laster andeuten, die 
ihr Glück oder das ihrer Verwandten bedrohen, und man kann dem Wunsch nicht widerstehen, sie da- 
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von zu befreien. Auch fast immer findet man unter diesen Partnern einige, die, sobald sie in Verbindung 
gebracht sind, eine lustige Handlung verursachen; man bringt sie dann zusammen, vervollständigt sie, fin- 
det den Vorgang dazu und erfindet, was danach folgen soll, und so ist man auf dem Weg, eine Geschichte 
in Bildern zu verfassen. 

Zum Beispiel, wenn die Feder so eine gute 
Mutter hingezeichnet hat, die ihren lieben 
Buben tröstet, so ist es klar, dass dieser liebe 
Bube eben von seinem gegenüberstehenden E 
Vater eine Strafe bekommen hat, und es steht d 
uns frei, mit dem Bild der Vorteile einer frühen ‘> 
Erziehung fortzufahren, in welcher das Kind | 
unaufhörlich von einer Seite angefahren und 
von der anderen aufgemuntert wurde. 

In der That schreitet die Erfindung oft so 
fort, sie ist in den Künsten gerade wie in andern 
Sachen bald analytisch, das heisst sich von den 
Teilen zu dem Ganzen aufschwingend, bald 
synthetisch, das heisst von dem Ganzen zu den 
Teilen. fortschreitend. Nur ist der graphische Strich seiner raschen Bequemlichkeit, seiner reichen Mittel, 
seiner unerwarteten Glücksfälle wegen erstaunlich befruchtend für die Erfindung. Man könnte sagen, 
dass er ganz allein sich segelfertig macht und in die Segeln bläst. Was uns eines Tages auf den Gedanken 

brachte, die ganze Geschichte eines Herrn Crepin darzustellen, war das gegentiber- 
ah ER stehende Gesicht, das wir mit einem ganz zufälligen Schwung der Feder erfunden hatten. 
ds ki STA Ei! sagten wir uns, hier ist ein Individuum, das entschieden einzig und aus einem Guss 
d 2522 ét ` de 8 - e e ` 5 = 
CR. (С р ist, vom Ansehen nicht schön; das mit seinem blossen Auftreten keinen Erfolg erzielt, 
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dessen Geist eher redlich als aufgeweckt ist; sonst aber ein ziemlich guter Mensch, 
FI SE einigem Verstand begabt, der stark sein wiirde, wenn er mehr Kenntnisse besässe 
КЕ GT und sich auf sie verlassen könnte oder in seinen Handlungen freier wäre. Übrigens 

| ist er sicher Familienvater, und es ist auch fast* sicher, dass seine Frau ihm 
widerspricht! . . . 

Wir haben es versucht, und thatsächlich ärgerte ibn seine Frau in der Erziehung seiner elf Kinder, 
indem sie abwechselnd für alle einfältigen Lehrer und alle durchreisenden Phrenologen schwärmte und 
sich ftir jede thörichte Methode begeisterte. Daraus ist ein ganzes Heldengedicht entstanden, viel 
weniger aus einer vorgefassten Meinung als aus diesem zufällig erfundenen Vorbild. — Ausser- 
dem ist es ein markantes und höchst lehrreiches Vorbild; denn: kann man sich denken, dass ein 
anderes Schicksal, ein anderes Missgeschick sich diesem Gesicht in gleicher Weise angepasst hätten? — 
Ganz und gar nicht! Es ist unmöglich, dass Herr Crepin mit einer freundlichen und vernünftigen Frau 
glücklich verheiratet sei, einer Frau, die entweder ihn vollständig beherrscht oder von ihm beherrscht 
wird; es ist unmöglich, dass Herr Crepin ohne viel Lärm, Verdruss und erfolglose Versuche elf Knaben 
erziehen könne; gerade so unmöglich als es in dieser Gestalt dem Lehrer Fadet ist, kein dummer Gross- 
thuer zu sein, und dem Doktor Craniose, kein schwatzhafter Schwindler, kein Verbreiter von wissen- 
schaftlich geordneten Albernheiten, kein schmarotzender Lehrer zu sein, der um flinf Franken für jede 
Person an allen Ecken der Strassen Vorlesungen hält, Plakate öffentlich anschlagen lässt und die erste 
Lektion umsonst giebt. 
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Unter den Zügen des Gesichtsausdrucks, welche der Zeichner mit 
einem Federstrich andeuten kann, muss man gleich zwei Arten unter- 


”ч 
scheiden: die beständigen und Ше unbeständigen. 
Die beständigen Züge sind diejenigen, welche die in der That fort- 
dauernden Eigenschaften der Seele, wir mit dem allgemeinen Wort 
Charakter bezeichnen, und ihre fortdauernden gewöhnlichen Denk- 
und Wirkungsarten, die wir mit dem allgemeinen Wort Intelligenz be- 
zeichnen, ausdrücken. Die unbeständigen Züge sind diejenigen, die die 
gelegentlichen und flüchtigen Regungen und Bewegungen der Seele 
zum Ausdruck bringen, wie das Lachen, den Arger, den Kummer, die 
Verachtung, das Erstaunen, die wir mit dem allgemeinen Wort Affekte 
bezeichnen. Diese Unterscheidung liegt jeder Physiognomik zugrunde, 
aber mit dieser Unterscheidung hängt schon die Bemerkung einer That- 
sache zusammen, die nicht bloss sehr seltsam, sondern in dieser Beziehung 
auch höchst wichtig ist: nämlich, während die unbeständigen Züge immer die unfehlbaren Anzeichen eines 
bestimmten Ausdrucks sind, sei es Lachen, Thränen, Schrecken oder etwas anders, sind im Gegenteil die be- 
ständigen Züge, die Anzeichen der Intelligenz und des Charakters, immer unsicher und veränderlich. Also, 
wenn man im Hinblick auf die beständigen Züge, in einem Kopf die Stirn, das Auge, die Nase zum Bei- 
4 spiel oder den Mund, das Kinn, den Hinterkopf absondert, ist es unmöglich, wenn man diese einzelnen 
Zeichen betrachtet, die Bedeutung von diesen Zeichen in der Gesamtheit daraus zu folgern, oder sich 
daraus einen Begriff der Intelligenz und der Sittlichkeit des Individuums zu machen. Nehmen wir 
ein Beispiel! 
Bei den Zügen des moralischen Gesichtsausdrucks, die sich also auf den Charakter beziehen, bilden 
die Lippen ein Zeichen, das sehr bedeutend ist. Man sagt gewöhlich mit Recht, dass sehr dünne Lippen 
| ein Zeichen der Bosheit oder sogar der Geftihllosigkeit sind, während sehr dicke Lippen im Gegenteil für 
ein Zeichen der Gutmütigkeit oder der Schwäche gelten. Nun ist es aber leicht zu zeigen, dass der Wert 
| г 
Fa 
dieses Kriteriums gar nicht absolut ist, denn hier sind einige Köpfe, unter welchen einige, die alle dünne 
Lippen haben, weit entfernt sind, Bosheit und Gefühllosigkeit zu besitzen; und andere, die alle unge- 
heure Lippen haben, weit entfernt sind, Schwäche und besonders Gutmütigkeit zu zeigen. Und wenn 
es sich nun um die Intelligenz und nicht mehr um die Sittlichkeit handelt, so machen wir auch da auf 
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к^ ein hervorragendes Beispiel aufmerksam. Es ist allgemein gültig, dass eine breite und hohe Stirn ein 


Hauptkriterium der geistigen Fähigkeit ist, hier sind aber breite und hohe Stirnen, die, soviel ich weiss, 
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keinen geistig hervorragenden Persönlichkeiten gehören. Das Umgekehrte, nämlich eine niedrige und 
latte Stirn ist als ein Hauptkriterium der geistigen Unfähigkeit allgemein anerkannt. Nun, hier sind 
eine Reihe Individuen, die mit verhältnismässig niedrigen und platten Stirnen doch Geist, Verstand und 
Klugheit und im ganzen hundertmal mehr Intelligenz haben als unsere obigen, breiten Stirnen. 

Diese Beispiele, die wir leicht unendlich vermehren könnten, genügen, scheint es, zu erklären, dass 
betreffs der beständigen Züge des Gesichtsausdrucks man aus dem Teil das Ganze unmöglich folgern 
kann, und man aus einem einzelnen Zeichen des»Ausdrucks nicht auf den Ausdruck der Gesamtheit 
schliessen darf. Aber wir gehen noch weiter und behaupten, dass selbst aus der Gesamtheit dieser 
Zeichen man mit keiner Sicherheit das Maass der Klugheit und Sittlichkeit des Individuums folgern kann. 
Eine Thatsache, die wir alle beobachtet haben, lässt schon die Wahrheit dieser Behauptung ahnen; näm- 
lich, dass wir täglich im gemeinen Leben gewissermassen zur Verbesserung der physiognomischen Fehl- 
schlüsse angehalten werden, die aus dieser Fehlbarkeit der beständigen Zeichen entstehen. Wieviel Ge- 
sichter haben auf den ersten Blick unser Misstrauen erweckt, und sie gehörten doch Menschen, die unserer 
ganzen Achtung würdig waren; oder wieviele haben zuerst unsere Neigung gewonnen, und sie gehörten 
doch Menschen, die sich unsers Vertrauens unwürdig zeigten? Wievielmal haben wir Klugheit, Fähig- 
keit und sogar Genie bei Köpfen gefunden, die uns zuerst das Gegenteil angezeigt hatten, und wie oft 
haben wir auch Albernheit, Dummheit und sogar Stumpfsinn in Gesichtern gefunden, die uns zuerst 
Verstand, Klugheit oder wenigstens Aufnahmefähigkeit anzudeuten schienen. 

Die unbeständigen Züge, das heisst die, welche in dem menschlichen Gesicht mit den gelegentlichen 
und flüchtigen Regungen und Bewegungen der Seele verbunden sind, wie das Lachen, die Angst, der 
Zorn usw., bieten Eigentümlichkeiten, die gerade das Umgekehrte, gerade das zeigen, was den beständigen 
Zeichen abgeht: diese Zeichen sind unveränderlich, das heisst immer dieselben für alle menschlichen 
Köpfe im Hinblick auf einen gewissen Ausdruck; und aus jedem von ihnen, allein betrachtet, kann 
man alle andern folgern, oder, anders gesagt, aus einem Teile des Ausdrucks auf den ganzen Ausdruck 
schliessen. 

Indem ich jetzt diese zwei Hauptpunkte ins Auge fasse, sage ich, indem ich das einfachste Beispiel 
wähle, erstens: dass es unmöglich ist, dass tausend oder hunderttausend Leute, die lachen, nicht alle die 
Augen, Nasenflügel, Mundwinkel nach oben gerichtet haben, gerade so, wie es unmöglich ist, dass 
hunderttausend oder zweihunderttausend Leute jämmerlich weinen, ohne dass ihre Augen, Nasenflügel 
und Mundwinkel nicht nach unten gezogen seien. 

Auf diesem Grundsatz ruht der graphische Scherz von Heraklit dem Weinen- 
> den und Demokrit dem Lachenden, die in demselben Gesicht dargestellt 
werden. Wenn in dem nebenstehenden Gesicht das Unterste zu oberst gekehrt 
wird, drücken gerade dieselben Züge, die in der verkehrten Stellung Thränen 
bedeuten, das Lachen aus. 

Betreffs des zweiten Hauptpunkts, nämlich, dass es möglich sei, aus einem 
einzeln betrachteten Zeichen alle andern oder aus einem Teilausdruck den Ge- 
samtausdruck zu folgern, ist zu bemerken, dass er augenscheinlich eine Folge 
des ersten darstellt. 

Mit dem Federstrich kann man also zweierlei Zeichen anwenden: die beständigen und die unbe- 
ständigen. Dies ist schon ein grosses Hilfsmittel, aber man macht es noch fruchtbarer, indem man, um 
einen bestimmten Ausdruck zu treffen, diese zwei Arten von Zeichen kombiniert. Wenn ich zum Bei- 
spiel den Ausdruck des Schreckens zugleich verstärken und komischer machen will, so werde ich den 
unbeständigen Zeichen des Schreckens die beständigen Züge der Geistesschwäche und der Albernheit 
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II zugesellen, wie hier zum Beispiel, wo NA 
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nehmen, die dierohe Gewaltthätigkeit 
daran mildern würden, wie es eine breite Stirn und weiche und stumpfe Umrisse thun würden. ... 

Die komischsten Gesichtsarten entstehen meistens aus ganz willkürlichen und erkünstelten Zusammen- 
stellungen von Zeichen, weil sie in demselben Gesicht, unterhaltend und geheimnisvoll, Ausdrucksgegen- 
sätze oder Verwandtschaften bieten, die an sich komisch sind. Ich will einige Beispiele davon geben. Die 


zwei ersten Individuen vereinigen mit einem ruhigen und sogar freundlichen Gesichtsunterteil einen 
oberen Gesichtsteil, der dem Zorn angehört. Der dritte Kopf zeigt eine etwas besorgte oder mühselige 


Aufmerksamkeit, gepaart mit einer albernen und zufriedenen Sorglosigkeit. Der ЕЗ 

vierte eine furchtsame Überraschung mit einer wolkenlosen, vermeintlichen 22 4 > 
Sicherheit; der fünfte Grämlichkeit mit einem gesunden Geist; der sechste einen / ЯШ x 
zornigen Widerwillen mit einer eisigen Kaltblütigkeit; der siebente schliesslich 7 a (Сэ < KA 
eine sanfte Wehmut mit einem harten Gemüt. Um sich von der Treffsicherheit 44, A Ea "3 
dieser Zusammenstellungen zu überzeugen, braucht man nur abwechselnd den ul NG EN ? 
oberen Teil und den Unterteil des Gesichts zu verdecken, іп dem тап den AAN s 
Unterteil der Nase als Durchschnittspunkt nimmt. Der Typus Crépins, wenn | PA y 
wir ihn noch erwähnen dürfen, gehört zu diesem Schlag von Gesichtern. Der | A = 


obere Teil bezeichnet üble Laune, der Unterteil Dummheit und die Lippe Ver- 

stand; daher kommt es wahrscheinlich, dass Herr Crepin ein unvollständiger Mensch ist, der, in seinen 
Absichten gescheit, in seinen Mitteln unsicher, in seinem Benehmen grämlich, nicht ohne viel Mühe 
seine elf Kinder erzog. . . - 

Wenn man das menschliche Gesicht nicht mehr allein, sondern den ganzen Körper und seine Glieder 
betrachtet, findet man wieder darin dieselbe Unterscheidung von beständigen und unbeständigen Zeichen. 
Die unbeständigen, womit ich nichts zu thun habe, sind das Benehmen, insofern es wechselnd ist, die 
Geste, die Haltung. Die beständigen sind der Bau des Körpers. Um den Wert dieser Zeichen zu er- 


kennen, wollen wir wieder gleich zu dem Muster unsere Zuflucht nehmen. Hier sind drei ähnliche Köpfe 
auf verschiedenen Körpern (S. 409 unten). In dieser Reihe bemerke ich, dass der Ausdruck eines Kopfes, 
sei er mehr geistig oder moralisch, unabhängig von aller Geste und jeder Haltung nach den Veränderungen 
des Oberkörpers sich verändert hat. In der That steht das erste Gesicht dem zweiten in Festigkeit 
nach; das zweite hat mehr Kraft und durchdringenden Verstand gewonnen; das dritte verliert von 
seinem sicheren und klugen durchdringenden Verstand, wenn nicht von seiner Energie und Fertigkeit. 
Daraus schliesse ich, dass der 
Bau ein indirektes physio- 
gnomisches Zeichen ist, das 
selbst genug Bedeutung hat, 
um die direkten physiogno- 
mischen Zeichen, nämlich die 
des Gesichts, auf eine sehr 
merkwürdige Weise zu ver- 
ändern. Dies ist der besondere 
eigene Wert des Körpers und 
seiner Wiedergabe. Um jetzt 
seinen spezifischen Wert zu- 
erkennen, nehme ich meine 
drei Oberkörper wieder auf und passe verschiedene Köpfe darauf, um zu sehen, ob ich mittels der 
Ausdruckszeichen des Gesichts den Wert der Ausdruckszeichen dieser Oberkörper mindern und ver- 
nichten kann, wenn ich diese Zeichen entgegenstelle. Nun finde ich, dass der vorhergehenden Reihe zu- 
wider, derjenige, der Festigkeit am wenigsten hatte, jetzt am meisten hat, und derjenige, der am meisten 
hatte, jetzt am wenigsten hat. Daraus schliesse ich, dass die beständigen Zeichen des Baus, was die An- 
deutung der geistigen und moralischen Kräfte betrifft, den beständigen Zeichen des Gesichts sehr weit 
nachstehen; aber zu gleicher Zeit muss man wohl bemerken, dass sie weit entfernt sind, unbedeutend 
zu sein, da ich in der ersten Reihe den Ausdruck der Festigkeit in der Figur Nr. ı verdoppeln kann, 
wenn ich ihr bloss den Oberkörper der Nr. 2 oder den Bauch der Nr. 3 gebe. 
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Der Rau ist das letzte physiognomische Zeichen, das wir in dieser Abhandlung betrachten, obgleich 
einige Schriftsteller, vom Hang zum Systematisieren verführt, einigen andern Zeichen eine übertriebene 
Bedeutung geben. Lavater gab, wenn wir uns nicht irren, zu verstehen, dass, gerade wie Buffon es von 
der Schreibweise sagte, man in der Schrift den Menschen erkenne, oder anders gesagt, dass, wie man aus 
der Schreibweise die geistigen und moralischen Kräfte eines Schriftstellers folgert, man auch aus seiner 
Schrift ganz oder zum Teil die Intelligenz und den Charakter eines Menschen folgern kann. Aber die all- 
gemeinen Grundsätze, die wir festgesetzt haben, führen uns von nun an mit Sicherheit zu dem Schluss, dass 
diese Meinung Lavaters in ihrer Übertreibung nicht richtig ist, wenn sie auch im Prinzip nicht ganz ohne 
Bedeutung ist. Denn es ist folgerecht, aus der schon so geringen und doch berechenbaren Bedeutung der 
direkten Bauzeichen, wenn man sie mit den direkten Gesichtszeichen vergleicht, den jedenfalls geringeren, 
wenn auch nie ganz unbedeutenden Wert der Zeichen, die noch mehr indirekt sind, zu schliessen. Weil jedoch 
dieses Wort Buffons uns Zeichen und Züge ins Gedächtnis ruft, die viel sicherer und edeler sind als 
diejenigen, die wir in diesem Aufsatz behandelt haben, wollen wir es mit der Bemerkung schliessen, 
dass eine einzige Seite, die ein Mensch schreibt, der imstande ist, über ein bestimmtes Thema zu handeln, 
ein viel und unvergleichlich sichereres Kriterium der geistigen und moralischen Kräfte dieses Menschen ist, 
weil sie ein direktes Ausfliessen seines Geistes ist, als alle physiognomischen Zeichen seines Gesichts, 
einzeln betrachtet oder im ganzen genommen, es sein können. 


DIE AUSSTELLUNG DES DEUTSCHEN KÜNSTLERBUNDES 
IN BREMEN 


von GUSTAV PAULI 


nter allen Aufgaben der Kunstschriftstellerei 
MJ scheint mir die Kritik einer Ausstellung die 
M faralste zu sein. Sie murer dem Mann der Feder 
ernstlich genommen Übermenschliches zu: dass er sein 
Licht über die Gerechten und die Ungerechten scheinen 
lasse, dass ersich als Richter über den Richterspruch einer 
Jury von angesehenen Kiinstlern setze, dass er dabei 
einem jeden das Seine gebe, dem einen eine ehrfürchtige 
Verbeugung, dem andern ein Lächeln des Beifalls, dem 
dritten einen Händedruck und dem vierten einen Fuss- 
tritt — alles symbolisch und in der wohlanständigen 
Form wie sie einem Richter geziemt. Dabei muss er 
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sich ferner ehrlicherweise gestehen, dass die Künstler 
ihn zwar dringend herbeiwinken, aber ohne seine richter- 
liche Autorität anzuerkennen. Sein Lob sagt dem Ge- 
lobten nichts Neues, so hoch es auch tönen 
mag* und sein Tadel sagt dem Getadelten 
immer etwas Verkehrtes. Dankbar sind ihm 
eigentlich nur jene Bescheidenen, die aus 
seinem Gedruckten eine unerwartete Aner- 
kennung mit der Scheere herausschneiden, 
um sie in gewinnsüchtiger Absicht zu ver- 
senden. Ihr Beifall kann den Kritiker nicht 
mit Befriedigung erfüllen, 

Alles dieses vorausgeschickt, möchten die 
nachfolgenden Bemerkungen am liebsten als 
der Monolog eines müssigen und unmassgeb- 
lichen Ausstellungsbesuchers aufgefasst wer- 
den. Abgesehen von der geschäftlichen Seite 
des Unternehmens bezweckt eine Ausstellung 
wohl zweierlei: zuinformieren und anzuregen. 
Beides läuft nicht ganz auf dasselbe hinaus. 
Beispielsweise wird eine Ausstellung um so 
anregender sein, je mehr sie in planvoller Zu- 
sammensetzung einer bestimmten künstle- 
rischen Absicht Ausdruck giebt. Dagegen 
wird eine Ausstellung den informatorischen 
Zwecken am besten dienen, wenn sie in einem 
Querschnitt das Nebeneinander der ver- 
schiedenartigen Bestrebungen ihrer Zeit auf- 
weist. Von solcher Art sind die Künstler- 
bundausstellungen, die ausdrücklich auf jedes 
Programm verzichten und eine Grenze nur 
für den Wert der künstlerischen Leistung 
ziehen, So ist auch die Bremer Ausstellung. 
Hier hängt Stuck neben Liebermann, Trübner 

*) Larochefoucauld 203: Quelque bien qu’on 


nous dise de nous, on ne nous apprend rien de 
nouveau, 


neben Brockhusen und Richard Müller nicht weit von 
Max Pechstein. Man wird es wieder einmal gewahr, 
wie merkwürdig zerrissen die künstlerische Thätigkeit 
unserer Zeit ist. Wann wohnten jemals so scharfe Gegen- 
sätze nebeneinander? Wohl nur in Zeiten grosser kul- 
tureller Krisen, in denen die Mächte der Vergangenheit 
und der Zukunft in tausend Umklammerungen mit ein- 
ander rangen. 

Wir sehen in Bremen die schmiegsamen Virtuosen 
eines an historischen Mustern geschulten gefällig deko- 
rativen Geschmacks, wir sehen zahme Akademiker, die 
immer etwas Zeitloses und Unpersönliches haben, wie 
fade Schemen aus andern Welten, die sich von Gespen- 
stern nur dadurch unterscheiden, dass sie Niemanden 
in Schrecken setzen. Wir sehen vereinzelte Nachzügler 
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des trockenen doktrinären Naturalismus der achtziger 
Jahre; sie kommen einher mit der Miene verbissener 
und gereizter Schulmeister. Wir sehen Impressionisten 
allerSchattierungen und schliesslich ein Grüppchen jener 
Neuesten, die sehnsüchtig und unbeholfen die ersten 
Worte einer neuen Formensprache stammeln. — Natür- 
lich herrschen die Impressionisten beiweitem vor. Immer 
noch — aber auf wie lange? — In der Kunst folgen die 
Generationen sich rascher als im Menschenleben, und 
die Wege der nächsten Zukunft sind bei der Minderheit 
von heute zu erfragen. Unverkennbar drängt es jetzt 
von allen Seiten nach einem einheitlichen beherrschen- 
den Stil. Umsonst ist das Wort Synthese nicht ein bis 
zum Überdruss verbrauchtes Schlagwort der modernen 
Kritik geworden. 

Die Ausstellung ist angenehm klein: 239 Gemälde, 
einige achtzig Skulpturen und eine gewählte Abteilung 
von Zeichnungen und Pastellen. Dass sie manches 
Ältere enthält, kann ihr nur zum Vorzug gereichen, da 
es der Hebung des Niveaus zu statren kommt. 

Glücklicherweise waren Trübners Einjähriger, eine 
Reihe feiner älterer Habermanns, der Sımariter und die 
Strandreiter Liebermanns, Corinths Bathseba, das Maler- 
bildnis seiner Frau und etliche Hauptbilder von Slevogt 
den Bremern noch nicht gezeigt worden. Mögen sie 
ihnen gur bekommen. 

Unter Liebermanns Arbeiten fällt ein neues Selbst- 
porträt auf, ein neues Zeugnis seiner merkwürdigen 


Entwicklungsfähigkeit, einer höheren Vitalitär, die der 
Gesetze des Alters spottet. Liebermann ist seit einiger 
Zeit koloristischer geworden und hat Bilder gemalt von 
einem tiefen Wohlklang der Farbe, den er früher zu 
verschmähen schien. Sein Selbstbildnis ist von einer 
lichten weichen Farbigkeit in dem Zusammenklingen der 
blaugrauen Töne des Anzugs und des Hintergrundes 
mit dem Inkarnat. In Haltung und Blick liege etwas 
wie Müdigkeit, doch lebt in jedem Strich die alte Mei- 
sterschaft des Vergeistigens. Auch Kalckreuth erscheint 
mit einem Selbstbildnis, sommerlich angethan mit dem 
Strohhut auf dem Kopfe, schlicht und vornehm wie wir 
ihn als Menschen und Maler kennen und gern haben. 
Von Trübner sind ausser dem altmeisterlich feinen 
Bildnis des Einjährigen ein paar seiner sieghaften Land- 
schaften da, wie er sie zur Sommerszeit im Schlosse 
Hemsbach zu malen liebt, prachtvoll in leuchtendem 
Grün, Rot, Grau. Es giebt keine Farbe, die da nicht 
leuchtete. Kurz, die Führer sind gut und würdig ver- 
treten. Zu besonderen Anmerkungen regen vielleicht 
Habermann und Slevogt an und zwar, weil sie beide, 
trotz aller offenbaren und grossen Verschiedenheiten 
irgend etwas Gemeinsames haben. Wie es zu definieren 
wäre, ist nicht leicht zu sagen — es liegt im Tempera- 
ment, in der Rasse, im Tempo und ist etwas, das die 
Europäer den Deutschen für gewöhnlich absprechen — 
Anmut des Geistes, vielleicht nur das. Der Historiker 
könnte es für ein atavistisches Erwachen von Rokoko- 
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reminiszenzen hal- 
ten, die unbemerkt 
ein Jahrhundert im 
Geblüte verschlafen 
haben. 

Bei Habermann 
umspielt diese An- 
mut in tausend Va- 
riationen das eine 
Thema der Dame, 
des Dämchens, der 
petite femme. Lau- 
ter Galanterie eines 
Kavaliers, dem es 
gefällt, eine grosse 
Begabung zu ver- 
schenken, wie man 
Rosensträusse ver- 
schenkt. Auch seine 
spärlichen andern 
Bilder, Stilleben, 

Gruppenbildnisse, 
was weiss ich, scheinen gemacht zu sein, um hübschen 
und amüsanten Damen zu gefallen. Seine Landschaften 
haben etwas merkwürdig Kulissenhaftes, als warteten sie 
darauf, dass eine Dame vor ihnen Platz nähme. Bei Sle- 
vogt tritt die Anmut minder deutlich hervor, sie ver- 
steckt sich hinter grösserem Vorhaben. Vielleicht wird 
er es sogar übelnehmen, wenn man sie anerkennend ver- 
merkt, da man doch am liebsten wegen der Qualitäten 
gelobt werden möchte, nach denen man sich sehnt. 
Aber man nehme nur Slevogts Zeichnungen, seine 
kleinsten und nicht 
seine schlechtesten 
Arbeiten! Zeich- 
nungen, die Keime 
alles weiteren male- 
rischen Gestaltens, 
geben uns immer 
die besten Auf- 
schlüsse über die 
Begabung und ihre 
manchmal unbe- 
wusste Tendenz. 
Slevogt ist einer der 
grössten Illustra- 
toren seiner Zeit, 
einer,demesFreude 
macht, irgendein 
Thema eines Dich- 
ters mit den Traum- 
gesichten einer un- 
erschöpflichen 
Phantasie zu um- 
spielen. Dabei wird 
er nicht selten viel 
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geistreicher als der 
Dichter selber — 
aber im guten male- 
rischen Sinne, nicht 
in dem verzwickt 
literarischen Sinne 
eines Menzel, Der 
Esprit Slevogts liegt 
in der Geste und in 
der Farbe, wenn 
man willinder Ara- 
beske, niemals, wie 
so oft bei Menzel, in 
der Anzüglichkeit, 
die dem Philister 
schmeichelt, weil sie 
seinem kümmer- 
lichen Witz ent- 
gegenkommt. Bei 
Slevogt rundet sich 
dieflüchtigsteSkizze 
zumBilde; wieOvid 
könnte er von sich sagen: quidquid temptabam dicere 
versus erat. Ja, seine Skizzen sind bildmässiger als manche 
seiner grossen Bilder, deren komplizierte Probleme nicht 
in dem einheitlichen Zuge einer glücklich inspirierten 
Anstrengung bewältigt werden konnten. Man wird das 
Fehlen solcher sogenannten Hauptwerke in der Bremer 
Ausstellung ohne Bedauern bemerken. 

Das bekannte Bildnis eines vornehm lässig dastehen- 
den Dragoneroffiziers, ein Bild badender Jungen und 
ein paar Landschaften zeigen Slevogt von seiner besten 
Seite. Sein unter 
Bäumen verstecktes 
Landhaus möchte 
man ein Madrigal 
der impressionisti- 
schen Malerei nen- 
nen, so leicht und 
anmutigrunden sich 
die kapriziösen Li- 
nien und die hell 
zusammenklingen- 
den Farben, 

Unter den Jün- 
geren sind Theo v. 
Brockhusen und der 
Dresdner Alexan- 
der Gerbig mit dem 
Villa Romanapreise 
ausgezeichnet wor- 
den. Brockhusenhat 
die Hoffnungen er- 
füllt, die er seit 
einigen Jahren er- 
regte und steht 
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unter seiner Generation als ein Meister von bestimmter 
Physiognomie. Aus den Anregungen van Goghs hat er 
den persönlichen Stil einer männlich starken, farben- 
frischen Landschaftskunst entwickelt, etwas norddeutsch 
kühl und schwerbliitig. Mit den Impressionisten ist er 
nur noch durch seine Anfänge verknüpft. Seine gegen- 
wärtige Malerei gehört der dekorativen Kunst der 
neuen Zeit. 

Woldemar Rösler, dessen Bilder neben Brockliusen 
hängen und darum zu Vergleichen anregen, ist beweg- 
licher, draufgängerisch, aber seiner Mittel noch nicht 
ganz so sicher. Von Beiden wurden schöne und typische 
Bilder für dieKunsthalle erworben. — Auch in Alexander 
Gerbig kündet sich die dekorative Absicht an, nur 
zahmer, konventioneller. Starke lineare Gebundenheit 
und eine wohltemperierte durchsichtig dünne Farbe 
geben seinen Bildern etwas vom Charakter kolorierter 
Kartons, 

Im ganzen ıst Berlin als das nächste grosse Kunst- 
zentrum begreiflicherweise am besten vertreten. Meister 
wie Beckmann, Kardorff,Rhein, Berneis,Pottner,brauchen 
hier nur kurz in die Präsenzliste eingetragen zu werden. 
Aus München sind leider einige starke Begabungen 
weggeblieben, z. B. Weisgerber, und von anderen, wie 
von Karl Caspar bedauert man nur ein Bild zu sehen. 
Ferdinand Staeger kommt in einer Reihe seiner fein 
ausgesponnenen Umrisszeichnungen weit besser zur 
Geltung als in einem matt farbigen verworrenen 
Figurenbild von unklarer Tiefsinnigkeit. Th. Th. Heine, 
der Vielgewandte, hat ein paar freundliche Sommerland- 
schaften von verbliiffender Sanftmut eingeschickt. — 
Auch in Düsseldorf regt sich wie bekannt der Geist der 
neuen Zeit, Aber trotz aller revolutionären Geberde 
lässt er sich dabei irgendwie von dem alten Genius 
Loci beraten, der besänftigend und vermittelnd zum 


Clarenbachs helle 
Landschaften und 
selbst Deussers grosses Kürassier- 
bild, ein Hauptstück der Aus- 
stellung, haben etwas Епгререп- 
kommendes. DeusserhatdasWagnis 
versucht, für das Momentbild eines 
im Sommersonnenbrand einher- 
trabendenKiirassierregiments einen 


Frieden redet. 
freundliche 


monumentalen Ausdruck grosser 
zu finden. Die auf 
Hodlersche Art diinn und flachig 
hingeserzten hellen Farben wirken 
stark und echr, aber das Ganze 
scheint mir für eine Impression zu 


Dimension 


absichtsvoll stilisiert und für ein 
Monumentalbild zu impressioni- 
stisch zu sein. 


BERLIN 

Für den Sommer 1913 ist eine 
Jubiläums-Kunstausstellung geplant — zum fünfund- 
zwanzigjährigen Regierungsjubiläum des Kaisers. Sie soll 
im Zeichen der „Versöhnung der Kunstgegensitze“ 
stehen; darum sind der Sezession Vorschläge zur Betei- 
ligung gemacht worden und diese hat mit den veran- 
stalrenden offiziellen Korporationen zu verhandeln be- 
gonnen. Wir möchten unzweideutig der Hoffnung Aus- 
druck geben, dass die Sezession, die in der Kunstpolitik 
nie stark war, bei dieser Gelegenheit nicht in eine Falle ge- 
rit. Sie wiirde durch eine Beteiligung schweigend zum 
Ausdruck bringen, dass sie das, was im Glaspalast alljähr- 
lich gezeigt wird, für Kunst hält — für eine andere Art 
von Kunst zwar, aber doch für Kunst. Es giebt aber nur 
eine einzige unteilbare Kunst: in der Berliner Sezession 
kennt man sie, im Glaspalast im allgemeinen nicht. Ein 
Bündnis desEchten oder doch deszum EchtenStrebenden 
mit dem Unechten wäre charakterlos, Liesse sich die 
Sezession benutzen, um das Niveau einer Jubiläums- 
ausstellung zu heben, so würde ihr eigenes Niveau dabei 
unmerklich sinken. Sie muss zu stolz sein, sich nach 
langer Boykottierung dulden zu lassen. Sie ist eine 
Macht, sie hat eine Legitimität, die dauerhafter ist als 
die des gouvernementalen Akademimus. Ihr Ehrgeiz 
sei auch weiterhin der der Leistung, nicht der des 
offiziellen Erfolges. 


ES 


Kein vernünftiger Deutscher spricht von Adolf 
von Menzel. Ebenso werden Nachwelt und Mitwelt 
nicht von dem Senator der Akademie, dem Ehren- 
doktor der Berliner Universität (beides ist er eben 
geworden) und dem Professor Max Liebermann 
sprechen, mit einer höheren Familien- 
vertraulichkeit von Liebermann schlechthin. Darüber 
hinaus ist es gut, dass die philosophische Fakultät nun 


sondern 
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genug Philosophie gehabt hat, 
Liebermann zu gewähren, was 
Kalckreuth, Thoma und Tuaillon 
schon zuteil geworden war. 


ж 


Bemerkenswerte kleine Ar- 
beiten sah man in der XI. Aus- 
stellung des Graphischen Kabinets 
am Kurfürstendamm, das mit 
Glück und Geschickgute Graphik, 
vor allem jüngerer Künstler, dem 
Publikum nahe zu bringen sucht. 
(Eine Absicht, die in dieser Zeit 
einer gewissen Blüte der Schwarz- 
Weiss-Künste alle Unterstürzung 
verdient.) Mansahunteranderem, 
innerlich kräftige Lithographien 
von Rösler und Beckmann, geist- 
reiche Radierungen der Paul 
Baum-Schülerin Erna Frank, gute 
dekorative  Farbenholzschnitte 
von Moriz Melzer, eine Mappe 


reizender kleiner Tierradierungen A. PARTIKEL, FARBIGE ZEICHNUNG 
AUSGESTELLT IM GRAPHISCHEN KADINET, BERLIN wiirde deutlicher noch ein ent- 


von Pottner, kultivierte farbige 
Zeichnungen des kaum schon 
bekannt gewordenen A. Partikel und interessante Blätter 
des emporkommenden jungen Schweizers H. Huber. Es 
ist ein hübscher Gedanke, in der Nähe des Sezessions- 
gebäudes eine permanente Ausstellung zu wissen, in der 
die jährlichen Schwarz-Weiss-Ausstellungen der Sezes- 
sion im kleinen gewissermassen über das ganze Jahr 
fortgesetzt werden. — 

Drei von den Jiingsten inszenierte Ausstellungen 
forderten wieder einmal zum Nachdenken über das 
merkwürdige Phänomen auf, das іп der leichten und 
schnellen Übertragbar- 
keit des Bazillus der Ab- 
straktion zu Tage tritt. 
Die überall gleiche 
Grundursache des Neo- 
Impressionismus, Kubis- 
mus, Expressionismus, 
Futurismus und aller der 
anderen Ismen ist viel- 
leicht darin zu suchen, 
dass die jungen Maler 
heute viel, viel früher 
mitihren Kunstgedanken 
schon fertig sind, als mit 
ihrem Kunstkönnen. Sie 
wissen theoretisch gar 
zu genau, was die Essenz 
der Kunst ist, und sie 
wollen "immer nur die 
Essenz. Die Essenz ohne 
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Körper. Es fehlt ihnen — das ist 
ihr Zeitschicksal — ganz dieschöne 
Einfalt, Dummheit und Dumpf- 
heit des jungen Instinktlebens. 
Sie verachten den Stoff schon gar 
zu sehr. Viel Idealismus, mehr 
Intellekt, am meisten Theoreriker- 
fanatismus. Diese Künstler ent- 
sprechen etwa Sozialdemokraten, 
die fest überzeugt sind, inzwanzig 
Jahren hätten wir den Zukunfts- 
staat. 

In der Potsdamerstrasse sah 
man die Schwarz-Weiss-Ausstel- 
lung der Neuen Sezession. Es war 
der bekannte Gesamteindruck: 
viel Leeres und anspruchsvoll 
Langweiligesneben echten Talent- 
äusserungen, die in raffinierter 
Unbeholfenheit einhergehen, 

Die zweite Ausstellung hatte 
die Wochenschrift „Der Sturm“, 
in der Tiergartenstrasse arran- 
giert, In Kokoschkas Arbeiten 


schiedenes Zeichen- und Kon- 
struktionstalent zutage treten, wenn er sie nicht immer 
künstlich wild machte. Es steckt etwas Persönliches in 
diesem Wiener; іп der Art, zum Beispiel, wie er das Aus- 
drucksornament eines Kopfes oder eines Körpers sucht. 
Es wird Sache des Charakters sein, was Kokoschka aus 
seinen Anlagen in Zukunft machen, ob er die dumme 
Verstellung und das eitel Erklügelte lassen kann. Der 
Bildhauer Flaum kann noch immer so wenig wie vor 
zehn Jahren; er macht noch denselben süsslichen Kitsch. 
Zwei eindrucksvolle Porträts sah man von dem merk- 
würdigen Henri Rous- 
seau. Die Impression 
nimmt in seiner Primi- 
tivität etwas Wasmann- 
artiges wieder an. Kine 
rechtkräftigeLandschaft 
hatte Herbin geschickt. 
Und zwei große, von 
den alten Assyrern ab- 
stammende Tierdarstel- 
lungen von Mark wiesen 
auf temperamentvolle 
Gestaltungsinstinkte. 
Bei Fritz Gurlitt end- 
lich stellte die „Brücke* 
aus. Als geistreiche 
Zeichner, im Sinne 
Munchs etwa, interes- 
sieren ihre Mitglieder 
fast alle. Den Malereien 
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gegenüber aber wird es einem gar 
zu schwer gemacht, in dem lang- 
weilig brutalen Formalismus das 
lebendige Talent zu entdecken. — 

Bei Paul Cassirer bestätigte 
Waldemar Rösler mit seinen Bildern 
die hohe Meinung, die wirvonseinem 
Talent haben. In seiner Malerei ist 
eine prachtvolle Kraft und ein er- 
frischender Jugendglanz. Wie dieser 
Energievolle nun auch die mensch- 
liche Gestalt in einer neuen Weise er- 
obert, zeigte der mit schönster Breite 
und Klarheit gemalte Studienkopf 
einer Frau. 

Neben der lebensvollen Nach- 
drücklichkeit dieser Arbeiten sah 
eine Wand mit Bildern Ulrich 
Hübners ganz matt aus. 

Den Bildern Curt Herrmanns 
wurden die Röslers insofern zum 
Gradmesser, als man doppelt stark 
den Geschmack, aber auch nur Ge- 
schmack sah. Am kultiviertesten in 
dieser Hinsicht wirkten die „Blu- 
men“ (Nr. 6) und die Stilleben (Nr. 
8 und 9). 

Albert Weisgerber ist entschie- 
den aus sich herausgekommen. Ein 
intellektueller Trübnerschüler, der 
sich an Maner und Monet empor- 
bilder. Halb ein beginnender Rou- 
tinier und halb ein rechter Maler. 
Die „Gesellschaft im Walde“ komme ganz von Monets 
ähnlichem Motiv her; die „Damen auf dem Diwan“ 
sind das Werk eines Manetschiilers; die Negerstudien 
erinnern an Trübner. Weisgerber ist nach alledem 
nicht selbständig, aber er ist auf dem Wege, ein Tiich- 
tiger zu werden. Vielleicht wären dem Süddeutschen ein 
paar Jahre in der schärferen Berliner Luft zu empfehlen. — 

In Caspers Kunstsalon zeigten neuere Landschaften 
von Schramm-Žittau diesen Künstler auf dem Wege seine 
Palette zu verfeinern. Eine Strassenscene und eine 
Mainlandschaft bei Frankfurt bewiesen, da sie neben 
einem älteren Gänsebild hingen, um wie viel reiner und 
geschmeidiger die Malweise geworden ist, K. 5. 


STUTTGART 

Der Stuttgarter Galerieverein konnte im Museum 
der bildenden Künste, im Anschluss an die Karlsruher Aus- 
stellung, das Werk Schönlebers vorführen, Etwa 150 
Bilder in Studien waren zusammengebracht worden, 
weniger, um den ruhigen Gang der Entwicklung des 
Künstlers zu zeigen, als um den durchaus gelungenen 
sachlichen Beweis zu führen, dass eine solide Könner- 
schaft eine hohe Stufe allgemeiner künstlerischer Be- 
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deutung bestimmen kann. Was die 
italienischenStimmungsbilder Schén- 
lebers aus dem Allgemeinen heraus- 
hebt, ist die Bescheidenheit der far- 
bigen Behandlung, deren absichtliche 
Diskretion eine geschmackvolle Ma- 
lerei zur Folge hat und einer gleich- 
mässigen Qualität der Darstellungen 
ausnahmslos zugute gekommen ist. 
U, В. 


MÜNCHEN 

Die Galerie Heinemann veranstal- 
tete eine Ausstellung von Werken 
französischer Kunst des achtzehnten 
Jahrhunderts, die manche interes- 
sante Ergänzung aus Privatbesitz zu 
der Berliner Ausstellung von 1910 
enthielt, im allgemeinen aber nur 
einen sehr schwachen Begriff von 
der Grazie jener Zeit gab, In Paters 
„vor dem Wirtshause“ fand sich ein 
sehr charakteristisches Beispiel des 
sonst nicht so offenkundigen Ein- 
flusses der Meister des holländischen 
Genre. Einige gute Bildnisse (von 
Watteau, Perroneau, Roslin) sind 
hervorzuheben. 

Bei Brakl eine grosse Anzahl von 
Arbeiten, die Leo Putz im vergan- 
genen Jahre geschaffen hat, und 
eine durch ihre schwermütig schöne 
Einfachheit sehr gewinnende Reihe 
von Bildern des immer persönlichen Hans Beat Wieland. 
Im Unterstock die Jungen der Luitpoldgruppe. 

Bei Tannhauser ist auf eine Munch-Ausstellung Julius 
Seyler gefolgt, dessen plötzliches Abschwenken nach 
einer im Stilgefühl von den modernen französischen 
Landschaftern stark beeinflussten formalen Seite zu- 
nächst überrascht und jedenfalls für die nächsten Werke 
des Künstlers die Erwartung herausfordert. 

In der Frühjahrsausstellung der Sezession, auf die wir 
noch zurückkommen, eine grosse Übersicht des Werkes 


von Greiner, U. В. 


BARMEN 


Der Kunstverein versendet seinen Jahresbericht für 
ттт. Wir entnehmen dem „Rückblick“ die folgenden 
Sätze, die eine nachahmenswerte Gesinnung zum” Aus- 


druck bringen: 

„Die Frage, was ‚Kunst‘ sei, sieht der Vorstand sich ausser- 
stande, zu entscheiden. Sie gehört unserer Ansicht nach nicht 
einmal vor ein Forum von Künstlern. Denn die Kunstge- 
schichte und vor allem die des vergangenen Jahrhunderts be- 
weist zur Genüge, dass gerade die vom Publikum nicht nur, 
sondern auch von den ‚Sachverständigen‘ ihrer Zeit verkannten 
und verlästerten Maler (wir erinnern nur an Courber, Manet, 
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Marées und Böcklin) die eigentlichen Träger der Entwicklung 
geworden sind. Daher glauben wir richtiger zu handeln, wenn 
wir es den neuen Versuchen der modernen Malerei selbst über- 
lassen, ihre künstlerische Norwendigkeit und Lebenskraft zu 
erweisen, 

Die Kunstvereine sind unserer Meinung nach weder befugt, 
den Künstlern Vorschriften für ihr Schaffen zu machen, noch 
auch imstande, innerlich notwendige, aus dem Wandel der all- 
gemeinen Kultur sich ergebende Wandlungen in den Ausdrucks- 
formen der bildenden Kunst zu verhindern. Wohl aber können 
die Kunstvereine — und dafür gibr ihre eigene Geschichte 
leider ein trauriges Kapitel in der Entwicklung der Kunst und 
der künstlerischen Bildung der Vergangenheit und zum Teil 
noch der Gegenwart ab — durch engherzige Verschliessung 
gegen neue Bestrebungen den Prozess der Umwertung neuer 
künstlerischer Errungenschaften іп den Kulrurschatz der All- 
gemeinheit hemmen. 

Dieser Gefahr und diesem Vorwurf wird der Vorstand sich 
nicht aussetzen. Den einzigen gangbaren Weg, den ihm die 
Pflicht gebietet, sieht ег in der unparteiischen Stellungnahme 
zu allen Erscheinungen, Strömungen und Richtungen der 
lebenden Kunst, 

Unbekümmert um die Verschiedenheit der Beurteilungen 
werden wir fortfahren, in unseren Ausstellungen ein möglichst 
objektives Bild von dem Kunstschaffen unserer Zeit zu geben. 
Dazu gehört, dass wir unseren Mitgliedern nicht nur einen 
Ausschnitt aus der Kunst bringen, die nach langem Kampfe, 
den sie anderswo ausfechten musste, sich durchgerungen hat 
und die wir mit der Sanktion des Sieges ohne Widerspruch, 
aber auch ohne Verdienst unseren Mitgliedern zeigen können; 
dazu gehört auch, dass wir den Künstlern das freie Wort ge- 
statten, die im Gegensatz zur herrschenden und approbierten 
Kunst neuen Zielen, und wahrlich nicht ohne schweren und 
oft entmutigenden Kampf zustreben. 


MANNHEIM 
IV. Ausstellung des Freien Bundes zur Einbürgerung der 
bildenden Kunst. Ausdrucks-Plastik. 

Sicherlich am überzeugendsten gelangen die Be- 
strebungen des von Dr. Fr. Wichert ins Leben gerufenen 
FreienBundesdurch 
die wechselnden 
Ausstellungen zum 
Ausdruck und zur 
Geltung. Denn mit 
Deutlichkeit wer- 
den durch sie die 
lebenskräftigenPro- 
dukte unserer mo- 
dernen Kunstbewe- 
gung auf den Ge- 
bieten der freien 
und angewandten 
Kunst gezeigt. Bes- 
ser als alle Erörte- 
rungen ist das Vor- 
gehen, wie es 
Dr. Wichert mit 
grösstem Verständ- 
nisse einschlägt: 
durch die Kunst- 
werke selbst zu 
überzeugen. Die 
Perlen der Ausstel- 
lung sind ohne 


MINNE, BILDNISBÜSTE 


TSCHUDISPENDE DER MUNCHENER PINAKOTIIER 


Zweifel die Arbeiten Aristide Maillols. Eine Büste wie 
die Renoirs ist in jeder anderen Zeit schlechthin undenk- 
bar, Verfeinerung und Vergeistigung des Realismus 
weisen namentlich die sechs in einer Vitrine vereinig- 
ten Frauenstatuetten auf. Hier fühlt man überall die 
Schule Rodins: Einfachheit und Wohllaut des Aus- 
drucks. Georg Kolbe ist mit einem sitzenden Mäd- 
chen und der Porträtbüste eines Chinesen vertreten. 
Der Kopf des Chinesen ist ein modernes Porträtwerk 
hohen Ranges. Ein Zeugnis von feiner Körperbeseelung 
stellt Wilhelm Gerstells Adam dar. Minne's Brunnen- 
figur eines nackten Jünglings (eine der sechs Figuren aus 
dem Folkwangmuseum, Hagen) verfolgt ähnliche 
Absichten. Als Vertreter der modernen Architektur- 
plastik erscheint H. Haller mit seiner stehenden, weib- 
lichen Figur. Die Büste einer Frau von Haller verfolgt 
in eigenartiger Weise Tendenzen der italienischen 
Porträtplastik der Renaissance. Karl Albikers Mädchen- 
kopf, Daphne und Zopfflechterin sind Werke, die sich 
den übrigen trefflich einreihen. B. Hoetger verfolgt 
mit Keramiken (die von K. Läuger, hergestellt 
sind) beachtenswerte Ziele. Namentlich ein ganz 
schwarz glasierter — Hund ist hervorzuhebeu. A Gauls 
bekannte Tierplastiken sind durch eine prächtige Löwin 
und eine Eselstudie vertreten. Von B. Elkan ist die 
empfindsame Büste Pascins, von Engelmann ein Abguss 
seiner monumentalen Figur „Die Schlafende“ ausgestellt. 
Habicht. 


SCHWEIZ 
Aus vielen Ausstellungen seien die Eduard Vallets, 
Orto Vautiers und 
Ernst Geigers her- 
vorgehoben. Vallet 
beschränkt sich, von 
gewissen Reiseein- 
drücken abgesehen, 
mehr und mehr auf 
die Schilderung des 
Wallis und der Ge- 
meinde Savicge. 
Seine Landschaften 
haben denCharakter 
düsterer Grösse und 
vordringender har- 
ter Srofflichkeir, 
und seine Menschen 
sind schweigsame 
Arbeitsgestalten. 
Andere Seiten hat 
Otto Vautier, von 
dem zurzeit mehr 
als sechzig Gemälde 
und Zeichnungen in 
der Kunsthalle zu 
Basel sind, im Alp- 


DÜSSELDORF 
In der Kunsthalle stellten drei jüngere 
Maler Kollektionen ihrer neueren Werke 
aus: M, Clarenbach, der Unermüdliche, 
der seine altbekannten Motive nie zu 
erschöpfen scheint, der wohl einmal eine 
einzelne schwächere Arbeit herausbringt, 
immer aber geschmackvoll bleibt und 
uns das müde oder heitere Licht über 
dem Niederrhein stets auf neue Weise 
sehen lehrt. W. Ophey zeigte eine 
grössere Serie von Zeichnungen, — 
Landschaftseindrücke mir der Kohle fixiert 
oder mit einigen Pastellinien von nervö- 
ser Strichführung. Der dritte, Werner 
Heuser, hat in Paris, wo er jetzt an- 
sässig ist, die vornehme Tonschönheit der 

Palette Cézannes erworben. 


SCHRAMM-ZITTAU, MAINLANDSCHAFT BEI FRANKFURT A. Е. 


AUSGESTELLT IM CASPERS KUNSTSALON, BERLIN 


dorf entdeckt. Er ist der Maler, der den Puls nicht 
zwar des schweizerischen, aber des genferischen 
Lebens am deutlichsten vernimmt. Das ist aber 
die Stadt, der die beiden Toepffer, Menn und Hodler 
innerlichste Anregung schulden, und es ist kein kleines 
Verdienst,nach solchen Vorgängern dasGefühldereigenen 
Generation zu erfassen. Von Ernst Geiger sieht man in 
Bern eine Menge von Aguarellen, die mit entschiedener 
Farbigkeit und kühner Betonung des für die Zeichnung 
Wesentlichen einen seltenen Geschmack, mitunter so- 
gar die unvergessliche Duftigkeit und Zier der Schwei- 
zer Künstler vor hundert Jahren vereinen. Wie sie 
ganz nah an Walsers Heimat entstehen, atmet, frei von 
jeder Abhängigkeit, dieses anmutvollen und erfindungs- 
reichen Künstlers Geist unter andrem Namen drin. 


J. Widmer. 


HANNOVER 

Im Kunstverein fand eine Ausstellung von etwasieben- 
hundert Gemälden und hundert Plastiken deutscher 
Künstler statt. Namen wie Liebermann, Corinth, Rösler, 
Slevogt, Brockhusen, E. R. Weiss, Dora Hitz, v. Kardorff, 
Breyer, Fr. Rhein, H. Baluschek, L. v. Hofmann und 
Hans Meid einerseits und wie W. Trübner, Jul. Diez, 
Th. Th. Heine, A. Jank und die Namen der Künstler 
der Scholle andererseits zeigen, dass es sich um eine 
gute Ausstellung handelt und um etwas wie einen 
Kampf zwischen der norddeutschen und der süd- 
deutsche Malerei um Hannover als Kunstmarkt. 

-г-, 
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BERLIN 
Nach der Galerie Weber ist 
die Sammlung F. von Parpart das 


gl zweite Ereignis gewesen, das sich 
in dem Lepkeschen Neubau in.der Potsdamer Strasse 
abgespielt hat. In den Annalen des deutschen 


Kunsthandels figuriert der Name Parpart bereits seit 
langer Zeit: 1884 wurde ein grosser Teil des Kunstbe- 
sitzes des Herrn A. von Parpart auf Schloss Hünegg am 
Thuner See versteigert. Mir der bedeutenden Qualität 
jener Sammlung konnte sich die jetzt unter den Hammer 
gebrachte, zum Teil noch aus älteren Hünegger Be- 
ständen, zum Teil aus neueren Ankäufen sich zusammen- 
setzende Sammlung nichtmessen; immerhin waren inihr 
eine ganze Reihe ausgezeichneter, weit tiber dem Durch- 
schnitt stehenden Arbeiten vorhanden. Die 1320 Num- 
mern des Katalogs haben denn auch die ansehnliche 
Summe von etwas über 300000 Mark gebracht. 

Fast alle Gebiete des Kunstgewerbes waren vertreten. 
Der „Schlager“, dem mit grosser Spannung entgegen- 
gesehen wurde, war eine silbervergoldete Schale des 
TüricherGoldschmiedes Abraham Gessner (1552—1613), 
mit sehr guter Treibarbeit und Gravierung, die von 
der Gottfried Keller-Stiftung für 25000 Mark für ihre 
Heimat zurückerobert wurde, Im übrigen lag das 
Schwergewicht der Sammlung in der Keramik. Die seit 
einigen Jahren hervorgetretene ungeheure Preissteige- 
rung der italienischen Majoliken zeigte sich besonders 
in der Summe von 17000 Mark, die für eine kleine, 1518 
datierte Gubbio-Schale, allerdings mit vorzüglich er- 
haltenem Lüster, bezahlt wurde. Ein Urbinoteller von 
Fra Xanto wurde für 2450 Mark, eine Gubbioschüssel 
der Maestro Giorgio für 6500 Mk. verkauft. Unter den 
deutschen Renaissance-Hafnerarbeiten ging am höchsten 
ein schlesischer Krug (7200 Mk). Während die Delfter 
Fayencen gute Preise brachten, blieb das Sreinzeug, dessen 
Hauptstärke in Kreussener emaillierten Krügen lag, be- 
trichtlich hinter den Preisen der Lanna-Auktion zurück. 
Das Porzellan — einige sehr gute Geschirre besonders — 
hielt sich auf der üblichen Preishöhe der letzten Jahre; 
dagegen war beim Glas ein starker Rückgang zu beobach- 
ten, wenigstens gegenüber der Lanna-Sammlung. Unter 
den durchschnittlich sehr guten emaillierten Gläsern 
ragte besonders hervor ein interessanter deutscher 
Fadenglaspokal mit aufgemaltem Opfer Abrahams. Das 
bedeutendste geschnittene Glas — ein 1669 von dem 
Nürnberger Herm. Schwinger gearbeiteter Pokal — ging 
für 1520 Mark in eine Berliner Privatsammlung über. 
Die Preise für Zinn hielten sich in mässigen Grenzen; 
die etwa 60 Gemälde verdienten die niedrigen Preise, 


UKTIONSNACHRICHTEN 


die dafür gezahlt wurden, — Im Anschluss an die 
Auktion Parpart wurde eine kleine Wiener Sammlung 
versteigert, bei der 25 Wiener Porzellanfiguren und 
Gruppen den hohen Erlös von 40290 Mark brachten; 
zwei Wiener Empirevasen mit Reliefvergoldung auf 
königsblauem Fond fanden für 11 000 Mark einen Käufer. 
R. Schmidt. 


LEIPZIG 

Vom 20.— 24. Mai kommt bei С. С. Boerner eine der 
wertvollsten deutschen Kupferstichsammlungen zur 
Versteigerung, die Sammlung Rudolf von Seydlitz, die 
bisher kaum bekannt war. Sie enthält vor allem Dürers 
Kupferstiche, eine 200 Nummern umfassende Rem- 
brandtsammlung, viele Blätter von G, Е. Schmidt und 
Chodowiecki und andere wertvolle Blätter der älteren 
und neueren Graphik. 


PARIS 

Die Versteigerung der Sammlung der verstorbenen 
Frau Roussel in der Galerie Georges Petit Ende März 
brachte 3894715 Francs. Im ganzen war diese Kollek- 
tion aus grosser, pompöser Mitrelware zusammengesetzt, 
wie sie das kunstliebende Publikum der internationalen 
Multimillionäre liebt. Einzeln seien hervorgehoben: 

Nr. 7. Fragonard, Die Erziehung ist Alles, an Agnew 
250000 Frs, Nr. 8. Fragonard, Madame de Norenval an 
Stettiner 120000 Frs. Nr. го. Gainsborough, Blue Boy, an 
Ducrey 72000 Frs. Greuze, Porträt von Baluti, an 
Guirand 109500 Frs. Nr. 13. Lawrence, Porträt der 
Gräfin von Wilton, an Petit 435000 Frs. Nr. 14. 
Lawrence, Porträt von Charles Lauther, an Decour 
116000 Frs. Nr. 19. Nattier, Vermurliches Porträt von 
Pauline Félicité de Mailly, an Wildenstein 195000 Ers. 
Nr. 23. Hubert Robert, Die Rast tief im Parke, an 
Ducrey 40000 Frs. Nr. 26. Bonington, Die rue royale, an 
Petit 85000 Frs. Nr. 28. Corot, Tanz unter den Bäumen 
am Teich, an Arnold Tripp 3 10000Frs, Nr. зо. Rousseau, 
Die Fontine mit den Tauben, an Boussod Valladon 8000 
Frs. Nr. 34. Snyders, Auf dem Markt, an die Herzogin 
von Elchingen 43 000 Frs. Nr 43. Augustin, Porträt von 
Mile Duthé, an Wildenstein 55500 Frs. Nr. 53. Hum- 
phrey, Die junge Frau mit der weissen Haube, an 
Wildenstein 18000 Frs. 


MÜNCHEN 
Im Sommer finder bei Н, Helbig die Versteigerung 
der bekannten Sammlung des Münchener Zahnarztes 
Meder start. (Vorzügliche Werke deutscher, besonders 
altmünchener Genre- und Landschaftskunst.) 
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CAMPAGNA, ELEISTIFTZEICHNUNG 


NEUE BÜCHER 


den Zeich- 


nungen Goethes, seiner Freunde und Kunst- 
к 


oethes italienische Reise, mit 


genossen. Herausgegeben von Georg von Graevenitz. 
Leipzig 1912. Im Insel-Verlag, 

Diesem Werk des Insel-Verlags gegenüber muss 
man erstaunen, dass niemand die doch so nahe- 
liegende Idee früher schon verwirklicht hat, Goethes 
Italienische Reise zusammen mit den vom Dichter selbst 
in Italien gemachten Zeichnungen herauszugeben. 
Allerdings hat es sein Gutes, dass es nicht geschehen 


Werk 


Insel-Verlag 


ist, denn kein Verlag hätte dieses bisher 


herausbringen können, wie es vom 
nun geschehen ist. Mit Büchern wie diesen wird eine 
neue Art von Prachtwerken geschaffen, die nicht das 
Geringste mehr mit den nur in Gänsefüsschen zu nen- 
nenden berüchtigten Prachtwerken der siebenziger und 
achtziger Jahre zu thun hat, sondern die das Repräsen- 
dem Geist des 
Das Buch 


graphisch eine Musterleistung, von dem vorzüglichen 


tative mit formaler Würde aus 


Gegenstandes heraus entwickelt. ist typo- 
Einband E. R. Weissens, bis zu dem wahrhaft künst- 
lerischen Druck der Spamerschen Druckerei und bis zu 
den vorzüglichen bei Bruckmann ausgeführten Licht- 
drucktafeln. Trotz des grossen Formats lesen sich die 
Textseiten vollkommen klar und angenehm; die Bilder 
aber begleiten den Text ohne alle Aufdringlichkeir. 
Künstlerisch wichtig ist es, dass mit diesem Werk 


die Zeichnungen Goethes endlich einmal zur Kenntnis 
auch des nicht Spezialstudientreibenden Goethefreundes 
kommen. Über den Wert und die Bedeutug dieser Zeich- 
nungen haben wir vor einigen Jahren einmal ausführ- 
licher berichtet (Jahrg. VIII, S, 69). Die Reproduktionen 
auch dieser Werke bestätigen durchaus das damals 
Gesagre. Besonders interessant ist es, dass wie zum 
Vergleich Arbeiten der durch Goethe unsterblich ge- 
wordenen Kunstgenossen hinzugefügt sind, Blätter von 
Wilhelm Tischbein, Hackert, Kniep u. s. w. Es ist sehr 
der Beachtung wert, wie weit GoethesDilettantenblätter 
die dieser klassizistischen Akademiker an Frische, an 
unbeholfener Naivität, an Impressionsfülle úberragen. 
Wir geben einige Proben in Reproduktionen, woraus 
man ersehen mag, wie sehr Goethe als Zeichner das 
Duftige, das Atmosphärische und unmittelbar Lebendige 
erstrebte und wie gerade das Skizzenhafte ihn oft das 
Wesentliche berühren liess. Ein gutes und merkwür- 
diges, an Caspar Friedrich und Kersting erinnerndes 
Sepialblatt Tischbeins fügen wir als charakteristische 
Probe hinzu. 

Es sei wiederholt: wenige moderne Neuausgaben 
giebt es, deren man sich so von Herzen und so unein- 
geschränkt freuen könnte, wie man sich dieser würdigen 
Publikation des Insel-Verlags freut. 

K. $. 
ж 
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LITERATUR ZUR OSTASIATISCHEN KUNST 


VON 


OTTO FISCHER 


г. Julius Kurch: Harunobu, Klassische Illustratoren. 
Band VII. München. R. Piper u. Co. 1910, vier Mark. 

2, Julius Kurth: Sharaku. München. К. Piper и, 
Со. тото. Brosch. 15 Mark, geb. 18 Mark. 

3. Oskar Münsterberg: Chinesische Kunstge- 
schichte. I. Esslingen, Paul Neff, Verlag 1910. Brosch. 
20 Mark, geb. 23 Mark. 

4. Kung futse! Gespräche (Lun Yü). Aus dem Chi- 
nesischen verdeutscht und erläutert von Richard Wil- 
helm. Verlegt bei Eugen Diederichs. Jena 1910. Brosch. 
5 Mark, geb. 6,20 Mark. 

Reden und Gleichnisse des Tschuang Tse. 
Deutsche Auswahl von Martin Buber. Inselverlag. 
Leipzig 1910, Brosch. 4 Mark, geb. 5 Mark, 

6. Orientalisches Archiv, Illustrierte Zeitschrift 
für Kunst, Kunstgeschichte und Völkerkunde der Länder 
des Ostens. Herausgegeben von Hugo Grothe. Leipzig 
bei K. W. Hiersemann. 

7. Otto Kümmel, Kunstgewerbe in Japan. Richard 
Carl Schmidt u. Co., Berlin 1911. Geb. 6 Mark. 

Der japanische Farbenholzschnitt, dessenästhetisches 
Verständnis und allgemeine historische Übersehbarkeit 
uns eine Reihe teilweise sehr wertvoller Arbeiten er- 
schlossen haben, beginnt seit den letzten Jahren Gegen- 
stand einer immer mehr sich spezialisierenden wissen- 
schaftlichen Derailforschung zu werden. Es ist dies vor 
allem dasVerdienst JuliusKurths,desUramaro-Biographen, 
der uns in immer neuen Untersuchungen immer mehr 
ins Einzelne jener Gebiete geführt hat: ein kleineres 
Werk über Harunobu, ein grösseres über Sharaku liegen 
als die letzten Früchte seiner Studien heute vor, und 
man darf es rühmend sagen, dass durch sie viele 
Fragen gelöst oder doch einer Lösung näher gebracht 
sind, die bisher ganz im Dunkel lagen. Viele Lebensdaten 


der Meister, vieleEntstehungsdaten der wichtigstenWerke 
sind durch Kurth erst mit Sicherheit festgestellt worden. 
Die Methode, die zu diesen Resultaten führte, war 
nicht eine stilgeschichtliche sondern eine, man möchte 
sagen kulturhistorische Einzelbetrachtung, nicht nach 
inneren künstlerischen sondern nach einer Unzahl aufs 
schärfste bemerkter und kombinierter äusserer Anhalts- 
punkte gelang es ihm, die Lebensumstände, die Gegen- 
stinde und die vielverschlungene äussere Bedingtheit 
des Schaffens jener Meister aufzustellen. So konnte Kurth 
das Werk des Harunobu von den Erzeugnissen einer 
Reihe mitstrebender oder nachahmender Genossen end- 
gültig säubern, und während man bisher auf einige we- 
nige nicht immer zweifellose Daten beschränkt war, 
gelang es ihm, ein annähernd sicheres Bild seiner Ent- 
wicklungsphasen während wenigstens der acht entschei- 
denden Jahre von 1763—1770 herauszuschälen, Ebenso 
ist nun das Werk des Sharaku während der zehn Jahre 
seines Schaffens zum erstenmal klargestellt: wir kennen 
die Anfangswerke zwischen 1787 und 1790, die erste 
Mika-Serie 1790, die der grossen Brustbilder 1793—94 
und endlich die letzten Werke aus den Jahren 95 und 
96. Es ist selbstverständlich, dass damit zur Erkenntnis 
des künstlerischen Charakters dieser Meister und ebenso 
zur Entwicklungsgeschichte der Kunst sehr viel ge- 
wonnen ist; auf der andern Seite eröffnet die Art der 
Untersuchung den interessantesten Einblick in das Milieu, 
aus dem diese Kunst gewachsen ist; bei Harunobu in 
die Anschauungs- und Lebensweise der Holzschnitt- 
meister und ihrer Umgebung, bei Sharaku vor allem in 
die Art des japanischen Dramas und die Lebensumstände 
seiner Schauspieler. Es soll allerdings auch ein gewisses 
Bedenken gegen die Kurthsche Methode nicht verschwie- 
gen bleiben! Die Kombinationslust scheint in manchem 
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Einzelnen allzuweit zu gehen und auf der anderen 
Seite die Stilkritik darüber bedenklich vernachlässigt zu 
sein. Es ist unbegreiflich, wie das fade Titelbild des 
„Harunobu“ diesem Meister oder die beiden schwäch- 
lichen Mimen-Kakemonos dem Sharaku zugeschrieben 
werden konnten. Sodann fehlt es durchaus an einer 
grundsätzlichen von innen aus dem Kunstwesen heraus 
begreifenden Stilanalyse, die nach den äusserlich so sehr 
erweiterten Anhaltspunkten nun doppelt erwünscht und 
notwendig gewesen wäre; eine gewisse übertreibende 
und allzusehr poetisierende und glorifizierende Aus- 
malung des Persönlichen kann für sie nichr entschädigen 
und man merkt es allzusehr, dass der Autor nicht von 
der Kunst, sondern von der Kulturgeschichte her sich 
seinem Gegenstande genähert hat. Dass die ganze An- 
lage des Buchs den Gang der Untersuchung allzusehr in 
den Vordergrund stellt und darüber die klare Darlegung 
des Gewonnenen vermissen lässt, wie im Harunobu, das 
wenigstens hat sich in dem Sharakuband wesentlich ge- 
bessert. Ebenso ist die Auswahl und Anordnung der gut 
ausgeführten Illustrationen, die ebenfalls im Harunobu 
noch keine Übersicht ermöglichte, im Sharaku, wo die 
Tafeln in der historischen Folge separat gegeben sind, 
mustergültig. 

Es ist kaum zu verkennen, dass heute das Interesse 
der feinsinnigsten Kenner und Kunstfreunde an den 
japanischen Werken besonders der Malerei nachzu- 
lassen beginnt, und es ist dies nicht allein eine Ermü- 
dungserscheinung der Mode, es rührt nicht allein daher, 
dass wir diese Kunst nun zur Genüge kennen und satt 
geworden sind, wie man sich etwa auch einmal an Mi- 
chelangelo oder an Rembrandt satt und überdrüssig ge- 
sehen hat. Der Grund liegt vielmehr darin, dass wir 
bei der grössten ästhetischen Verfeinerung jener Kunst 
nun auch ihres tiefen inneren Mangels gewahr geworden 
sind, jener gewissen Künstlichkeitund Hohlheit, jenesnur 
noch ästhetischen Spiels, das keinen seelischen Grund mehr 
hat. Und zu gleicher Zeit, wie wir die japanische Kunst 
mehr als eine reproduzierende denn eine wahrhaft pro- 
duktive und als eine sehr geschmackvolle Kunst aus 
zweiter Hand in unserem Gefühl erkennen, wird uns 
nun das Original allmählich erschlossen in der unend- 
lich ursprünglicheren, reicheren undtieferen Welt derchi- 
nesischen Kultur. Hier, in China und in Indien, liegen 
die Wurzeln alles Grossen, was in Ostasien entstand: 
in China mehr noch als in Indien ist der Ursprung der 
Kunst. Nach den ersten mehr provisorischen Versuchen 
Paleologues und Busfhells existierte eine zusammen- 
fassende Geschichte derchinesischen Kunst bisheute noch 
nicht. Man besass die japanischen Reproduktionswerke, 
es wurden wertvolle Einzeluntersuchungen in verschie- 
denen Sprachen veröffentlicht, Friedrich Hirth hatte 
über Entstehung und Ursprungslegenden der chinesi- 
chen Malereigeschrieben, Herbert Giles die Nachrichten 
der einheimischen Litteratur gesammelt, zuletzt erschien 
Laurence Binyons Painting in the far East, ein ausser- 


ordentlich feinsinniger Versuch zu begreifen und nahe 
zu bringen, aber doch immer noch zu sehr der Versuch 
eines Europäers, immer noch von aussen an die Dinge 
heranführend, vergleichend, parallelisierend und anti- 
therisch statt von innen heraus entwickelnde Darlegung. 
Und hier tritt nun das Werk eines Deutschen in die 
Reihe: die Chinesische Kunstgeschichte von Oskar 
Münsterberg, deren erster Band, die vorbuddhistische 
Zeit und die spätere hohe Kunst behandelnd, dieses 
Jahr erschienen ist. Ich glaube, man thur dieser gewiss 
mit Sachkenntnis, mit grossem Fleiss und selbsrmit einem 
gewissen Verständnis geschriebenen Kompilation kein 
Unrechr, wenn man ausspricht, dass sie das erwartete 
und eine tiefere Einsicht eröffnende oder nur fördernde 
Werk keineswegs geworden ist. Das Buch, das in einem 
wenig erfreulichen und oft verletzend geschmacklosen 
Deutsch geschriebenist, soll eine Entwicklungsgeschichte 
jener Kunst geben. Der erste Teil, wo es sich um schwer 
zugangliches Material und mehr um ethnologisch-histo- 
rische als um künstlerische Fragen handelt, ist nicht 
ohne Interesse, doch scheinen mir die Resultate bei dem 
mangelhaften Stand unserer Kenntnisse nur einen ge- 
ringen und hypothetischen Wert beanspruchen zukönnen. 
Dem zweiten Teile, wo wir auf festerem Boden stehen, 
fehlt jedes selbständige und neue Ergebnis, und doch 
wäre hier die Gelegenheit gewesen, die verschiedenen 
Stile und Schulen der Malerei nach einer kritischen 
Sichtung des Überlieferten systematisch und scharf zu 
fixieren und dem inneren Problem dieser Kunst ganz 
anders als mit andeutenden Worten näher zu treten. 
So mangeln denn, wenn auch die Abschreibungen 
meistens treffen, die falschen Stildeurungen und Zu- 
schreibungen keineswegs: es ist z.B. unverständlich, dass 
ein so deutlich eklektisches und maniriertes Werk wie 
Abb. 137, frühestens der Yuan-Zeit angehörig, der bei 
aller Verfeinerung stilstrengen Tang-Zeit zugewiesen 
werden konnte. Sollte aber schon nicht mehr gegeben 
werden als eine kompilierende und allgemeinverständ- 
liche Einführung in die chinesische Kunst, so konnte 
man eines verlangen: die strengste und bezeichnendsre 
Auswahl der Abbildungen und die vorzüglichste Re- 
produktion. Hier ist an beidem unverantwortlich ge- 
sündigt, diekleinenschlechten Klischeesund die abscheu- 
lichen Farbentafeln sind ganz ausserStande eine Ahnung 
von der unsäglichen Feinheit der Originale zu geben, 
und-ihre grosse Zahl ist ebenfalls keine Entschädigung, 
da so viele zweifelhafte und wertlose Bilder die An- 
schauung nur verwirren, die einige wenige unbestreit- 
bare Meisterwerke von einem Stil, von einer Kunst 
hätten geben können. Es war hier derselbe grundsätz- 
liche Irrtum massgebend, der die Anlage des ganzen 
Buchs bestimmte: als käme es darauf an möglichst viel 
Material zusammenzutragen und nach einem sei es noch 
so äusserlichen Gesichtspunkt einigermassen zu ordnen, 
statt dass es sich darum gehandelt hätte, aus wenigem, 
aber sicherem Gegebenen erst einmal Gesichtspunkte 
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der Betrachtung zu gewinnen, zu korrigieren und zu 
vertiefen. So klebt auch die Darstellung am zufälligen 
Derail statt das Prinzipielle herauszuheben. Statt dass 
diese Kunst und ihre Phasen aus dem Geist und der 
Sinnlichkeit jenes Volkes erst einmal begriffen und ent- 
wickelt, statt dass aus ihnen ihr inneres Gesetz aufge- 
wiesen wurde, ist hier die Erscheinung nach einem 
Schema behandelt, das ihrem Wesen fremd ist und daher 
fruchtlos bleiben musste. Wohl hat sich auch in Ost- 
asien die Kunst und alle Kultur historisch entwickelt, 
und es lässt sich ihre Entwicklung auch nachweisen, 
allein deutlicher als irgendwo zeigt es sich hier, wo nie 
die Zukunft, sondern immer die Vorzeit Ideal und Maass 
war, dass die Entwicklung selbst nur ein sekundäres 
Moment des Begreifens und dass die historische Er- 
kenntnis nicht das Ziel, sondern nur die Grundlage und 


jener Kultur der ordnenden Vernunft, die ein ungeheures 
Volk seit mehreren Jahrtausenden zusammenhält und 
beherrscht. Was Gesetz und Regel ist in dieser Kultur, 
das ist das Werk dieses Kungfutse. 

Die Schwierigkeit jeder Übertragung aus dem Chi- 
nesischen veranlasste den Übersetzer, die konzise Form 
des Textes und eine kommentierende Erklärung neben- 
einander zu geben, und er ist darin nur zu loben; da- 
gegen muss es freilich gesagt werden, dass seine Sprache 
nicht immer die Reinheit und klassische Einfachheit 
gefunden hat, die ein solches Werk unbedingt verlangte. 
Der Verleger sollte sich bei einem derartigen Unter- 
nehmen doch klar machen, dass es nicht genügt, die 
Übertragung einem gediegenen Philologen anzu- 
vertrauen, sondern dass ihr eine endgültige Form nur 
der geben kann, der selber ein geschmackvoller und 
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ein Korrektiv jeder wertvollen Kunstbetrachtung sein 
kann, 

Wenn also das Münsterbergsche Werk zwar als ein 
Handbuch des bisher Erforschten im Notfall brauchbar 
ist, so lässt es doch im Text wie in der Reproduktion 
den im Stich, der einem wahren Verständnis der 
chinesischen Kunst sich nähern will. Hier bleiben ihm, 
was die Anschauung betrifft, die wundervollen japani- 
schen Hefte der Kokka und der Tajimaschen Master- 
pieces das einzige Material. Was den Geist betrifft, so 
wird er sich am besten mit der Philosophie und der 
Dichtung der Chinesen zunächst einmal bekannt machen. 
Es ist sehr zu begrüssen, dass der Verlag Eugen Diede- 
richs eine Sammlung chinesischer Klassiker herauszu- 
geben sich anschickt; als erster Band liegen die Ge- 
spräche des Kungfutse vor. Hier mag der Europäer an 
der Quelle sich erklären, auf welchen philosophischen 
und ethischen Grundlagen jener chinesische sogenannte 
Formalismus beruht, jener Religion der Ehrfurcht und 
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gestaltender Sprachkünstler ist, Es ist schon von diesem 
Gesichtspunkt der Form aus um so erfreulicher, dass un- 
gefähr gleichzeitig Martin Buber die Reden und Gleich- 
nisse des Tschuang Tsein einerAuswahl herausgiebt. Seine 
Sprache ist von einer vorbildlichen Reinheit und Klarheit. 
Das Buch ist aber darum doppelt willkommen, weil es 
Kungfutse gegenüber jene andere Art und jene andere 
Kraft des chinesischen Geistes vermittelt, deren grosser 
Meister Laotse war. Wenn jener seinem Ausdruck Ge- 
setz und Regel gab, so hat dieser seinen Urgrund und 
sein Geheimnis gedeutet, Die Lehre vom verborgenen 
Tao, das in der Gelassenheit, in der Hingabe an die 
Dinge, in der Identifikation geahnt wird, hat nirgends 
eine schönere, nirgends eine so ewige Erfüllung ge- 
funden wie in den Bildrollen der chinesischen Maler, 
Wer ihre Tiefe und Bedeutung ganz erfassen will, der 
lese auch die nachdenklichen und schönen Sätze, die 
Martin Buber als Nachwort zu den Gleichnissen ge- 
schrieben hat. Man kann aus ihnen lernen, wie man sich 
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den grossen Erscheinungen nähern soll, um nicht an 
ihnen zu Schanden zu werden, 

„Orientalisches Archiv“ nennt sich eine neue illus- 
trierte Zeitschrift, Der erste Jahrgang der vierteljährlich 
ausgegebenen Hefte liegt heute vor. Der Gedanke dieses 
Unternehmens ist sehr zu begrüssen. Denn während 
wir bisher zwar fachwissenschaftliche Zeitschriften für 
die orientalische Philologie besassen, so fehlte es doch ап 
einem Organ, das der Gesamtheit der Kulturäusserungen 
des Orients gewidmet war. Hier ist nun der Osten als 
eine Einheit gefasst und es ist der Versuch gemacht, 
durch eine Veröffentlichung von Untersuchungen auf 
den verschiedensten Spezialgebieten das Gefühl und die 
Erkenntnis jener kulturellen Einheit zu fördern und da- 
durch zugleich wieder der Einzelforschung befruchtende 
Nahrung zu geben. Und es ist ferner die Absicht, für 
diese Gebiere nicht allein den Fachmann, sondern auch 
den gebildeten Laien zu gewinnen, bei dieser neuen 
Zeitschrift nicht genug zu loben. 

In dem vorliegenden ersten Jahrgang ist nun freilich 
die Absicht noch nicht vollkommen verwirklicht wor- 
den; es sei mir erlaubt, auf die Gründe hinzuweisen. 
Zunächst hat das offenbare Bemühen, in jedem Heft 
eine möglichst bunte Fülle verschiedenartigster Beiträge 
zu vereinigen, eine solche Kürze der Artikel bedingt, 
dass es den Autoren, wie es scheint, in den wenigsten 
Fällen möglich schien, einen grosszügigen undwertvollen 
Gedanken überzeugend durchzuführen. Viele der Auf- 
sätze bieren nichts als ein Srückchen aus dem Zusammen- 
hang gerissenes Material. Manche möchte man für 
Abfälleirgendeinergrössern Untersuchung, manche sogar 
nur für reklamehafteHinweise auf irgendein gleichzeitig 
erscheinendes grösseres Werk des Autors halten. Es 
werden aber gerade diese Beiträge einer Zeitschrift 
gewiss keine Freunde gewinnen, weder bei den Ge- 
lehrten noch unter dem grösseren Publikum. Und man 
möchte endlich dem Herausgeber hier und da eine grös- 
sere Sorgfalt in der Wahl seiner Mitarbeiter wünschen. 
Wissenschaftlicher Wert und Zuverlässigkeit, neue 
Ideen und grosse Gesichtspunkte, Geist und eine wahr- 
haftige mitreissende Lebendigkeit, diese Qualitäten 
sollten bei jedem Aufsatz einer derartigen Zeitschrift 
zu finden sein, und wenn nicht alle zugleich, so doch 
die eine oder die andere zum mindesten, wenn sie ihre 
erfüllen und wirklich werbend, wirklich 
fruchtbringend sein will. 


Aufgabe 


Unter den Beiträgen des ersten Jahrgangs möchte 
man wenigstens die folgenden ungern vermissen: 
R. v. Lichtenberg: Die antiken Baustile des Orients 
vom Standpunkt des Rassencharakters. Osthaus: Spa- 
nische Fliesenkeramik. Cornelius Gurlitt: Die Bauten 
Adrianopels. Hugo Grothe: Die Bevölkerungselemente 
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Persiens. Adolf Fischer: Über koreanische Kunst. Unrer 
der Gesamtheit der Aufsätze tritt die bildende Kunst als 
das weitaus überwiegende Thema hervor; in zweiterLinie 
die ethnographischen Probleme, Es wäre zu wünschen, 
dass im kommenden Jahrgang auch die Rolle der Religio- 
nen, der Philosophie und der Dichtunginnerhalb der ein- 
mal gesteckten Grenzen nicht ganz vernachlässigt würde. 

Mit Otto Kümmels Kunstgewerbe in Japan. (Ber- 
lin, Richard Carl Schmidt & Co., 1911, geb. 6 Mark) 
ist ein sehr erfreuliches Buch erschienen, Nicht nur 
ein knappes vorzügliches Handbuch für Kunst- und 
Antiquitatensammler ist hier gegeben, sondern die beste 
Einführung, der orientierendste Überblick auf diesem 
Gebiete, den sich der Kunstfreund nur wünschen kann. 
Bei der gründlichsten Kenntnis und wissenschaftlichen 
Durcharbeirung des Materials begnügt sich der Ver- 
fasser damit, die gesicherten Resulrate mitzuteilen, ohne 
den Leser mit der Umsrandlichkeir der Untersuchungen 
zu beschweren oder in das Fragliche noch schwebende:r 
Diskussionen zu verleiten. Reichhaltigkeit, Klarheit, 
Sachlichkeit, Kürze, Präzision und Kritik zeichnen das 
Werkchenaus, indem zugleich dergebildetste Geschmack 
einen sicheren Maasstab der Wertung giebt und in dem 
die Liebe zur Sache und die Vertiefung in jene Kunst- 
welt aus jedem Worte spricht. So wenig sich der Ver- 
fasser mit überflüssigen ästhetischen Abschweifungen 
aufhält, so sehr versteht er es doch, wo es nötig schien, 
in das Wesentliche und innerlich Bestimmende einer 
uns fremden Erscheinung begründend einzuführen. 
Einiges über die Lacke, über die Waffen Gesagte und 
derkurze Abschnitt über das Chanoyu sind darin meister- 
haft. Im KapitelKeramik ist endlicheinmal dem wahrhaft 
Originalen und Wertvollen die rechte Stelle angewiesen 
und in den Kapiteln über Rüstungen, Te xtilien und Holz- 
arbeiten sind wichtige neue Anregungen gegeben. Die 
Abbildungen sind ausgezeichnet gewählt. Wenn von den 
Resultaten einige fraglich und die Möglichkeit von Irr- 
tümern irgendwo gegeben erscheint, so wäre es bei deı 
historischen Einordnung der frühen Lack- und Metall- 
arbeiten, wo die japanische Tradition allein gewiss keinen 
sicheren Halt giebt. Einen solchen werden wir erst ge- 
winnen, wenn die betreffenden Abschnitte der chine- 
sischen Kunstgeschichte mehr als heute geklart sein 
werden — denn vonChina istauch das frühe japanische 
Kunstgewerbe durchaus abhängig — und wenn w ir end- 
lich eine allgemeine Geschichte des orientalischen 
Ornaments wenigstens in den grössten Zügen besitzen 
werden, zu der die kunsrgewerblichen Einzelunter- 
suchungen wieder, nur vorarbeitende Beiträge sind. 
Man wird nach alledem auf des Verfassers Kunstgewerbe 
in China, das in derselben Serie erscheinen soll, die 
freudigsten Hoffnungen setzen dürfen. 
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Eigenbändiger Bericht des Georg Gisze, Mercators 
und Beisitzenden des Alderman of the Steelyard, 
wohnhaft zu London,* an den Rat der Stadt Basel, 
in persona vertreten durch den Burgermeister Jakob 


Meier zum Hirschen. 


Wiech, der Endesunterzeichnete Georg 
%4 | Сізге hab auf die Anfrag eines hohen 
Al Rathes der Stadt Basel die näheren 
Umbständ betreffend von dem Tod 
4 SI des hochbertihmten und vil geehrten 
Malers t Holbeins, des Appelles unserer 
Zeit, Ihres künstreichen Stadtgenossen, sölches an- 
zuführen: 

Dieses ist mir bekannt worden, dass Herr 
Hans Holbein, der Maler im Herbstmonat dieses 
argen, fast widerwärtigen 1543. Jahres heim- 
gangen ist. Und hat ihn der Tod, den er so häufig 
und mit Fleiss abgebildet hat, im Pallast unsers 
grossmächtigen königlichen Herrn Heinrich des VIII. 


* Es ist derselbe, der heute noch an der Wand des Mu- 
seums in Berlin von Holbeins Gnaden in ewiger Jugend lebt, 


von Engelland selber ergriffen, allwo er als unsers 
Herrn Hofmaler sein Werkstatt und Unterkunft 
hatte. Daraus man ersehen kann, dass Freund Hein 
unser aller Gewaltiger ist und nit Halt macht vor 
Keysern, Königen, Kardinalen und Bäpsten, wie 
dies allens unser seliger Holbein auf vielen Täflein 
säuberlich und erschrecklich aufgezeichnet hat. 
Er ist aber verschieden an der entsetzlichen Seuche 
der schwarzen Pest, die von türkischen oder le- 
vantischen Händlern hierher verschleppt worden 
ist und aus ganz London, unsers Reiches Haupt- 
stadt, ein grosses Spitel gemacht hat. Der König 
aber ist bis auf den heutigen Tag nit versehrt, 
weyl er allezeyt ein wundersam Alräunchen oder 
Galgenmännlein mit sich tragen soll. Und man 
hat des Meisters Leichen hastig aus dem Pallaste 
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geschleift und hat ihn die Nacht darauf nebst zehn 
Herren und Damen vom Hofe, die auch verstorben 
waren, in einer grossen Grube uff dem Friedhof 
bey der Westminster Kirche bestattet. Und sind 
alle, wie's kam, durch einander gelegt worden, 
Männlein und Weiblein, und man hat Kalk hinzu- 
geschüttet umb der ansteckenden Krankheit willen, 
an der sie verendet seyn. Und Gott geb ihnen allen 
die ewige Seligkeit! 

Solches und nit anders mehr hab’ ich von dem 
Ableben unsers hochlöblichen Meisters in Er- 
fahrung bringen können. Und hat mir keiner die 
Statt’ mehr weisen mögen, wo itzt seine Gebeine 
ruhen. Denn in solchen grässlich beschwereten 
Tagen, wo das Sterbeglöcklein auf der Sankt 
Margaretskirchen bei Westminster gleich einer 
sündigen Seelen kein Ruh finden kann, achtet man 
der Toten nicht sonderlich. Es sind ihrer zu vile 
an jedem Abend. 

Ich selbst, Georg Gisze, der Kaufmann, hab’ 
den verehrlichen Meister Holbein auf das erste 
Mal bey dem hochseligen Lordkanzler Thomas 
More kennen gelernt, eynem gar frommen und ge- 
lehrten mächtigen Herren. Dieweyl dieser ehrsame 
Mann aber nit hat lassen wollen vom Bapst und 
der römischen Kirch, hat ihn unser allmächtiger 
König aufs Schaffott geschickt. Und hat seinen 
Kopf für seinen Glauben lossen. Im Landhause 
dieses Herren an der Themse ober der Stadt bin 
ich Holbein begegnet. Er war grad von Basel 
kommen und hat ein Schreiben von Erasmo 
Roderadamo, dem ungemein gelahrten und vil ge- 
nannten Weisen, den er oftmals conterfeyt hat, an 
Herrn Thomas More. Und unser Meister ward 
daraufhin wohl empfangen und ist alldort über 
zween Jahren mit allerlei Ausmalungen und emble- 
matis beschäftigt und unterhalten worden. Hat 
auch ein gross Familiengemäl von seinem Gönner, 
dem Lordkanzler, nebst seinen Söhnen und Töchtern 
verfertigt und ein Zeichnung davon hernachen mit 
nach Deutschland genommen, um sie Erasmo von 
Rotterdam zu weisen. Der aber was davon 
„summo gaudio completus“, wie mir der Meister 
darnach voll Wohlbehagen erzählt hat, weyl ihm 
an dem Urtel eines solch unmässig berühmten 
Mannes vil gelegen was. 

Ich pflegte aber in der Zeit dem seligen Lord- 
kanzler More, dem gottesfürchtigen und frummen 
Herren, bei seinen Handelsgeschäften beizustehen. 
Und Meister Holbein fand sein Gefallen an mir, 
dieweyl ich ihm, der des Landes und seyner 


Bräuche noch ganz und gar unkundig war, mit 
manchem Rath zur Hand ging, ihm die Sprache 
und die Münze wies und mich ihm auf eyn kurtze 
Zeit als Landsmann fast förderlich und nutzlich 
machte. Er lernte hernachen freylich sehr schnell 
sich in britisches Leben und Gebräuch zu gewöhnen, 
davon ich mancherlei Beispiel erfuhr. So geschah 
es einstens umb die Zeit, do er es unternommen 
hatte, um mir seynen dankfölligen Willen zu er- 
zeigen, mich selbst um ein gering Entgelt von 
hundert Florins aufzumalen, dass der König selbsten 
in die Werkstatt Holbeins trat, wie ich grad mit 
ihm Verhandlung wegen der Leinwand pflog. Иш, 
als der König vernahm, wo wir eynander Freund 
geworden waren, fing er an, Meister Hansen zu 
fragen: „Holbein, Ihr standet wohl gar gut mit 
diesem Schuften Thomas More, diesem falschen 
Römling und Pfaffenknecht.“ Worauf der ihm 
mit tiefen Neigen zum Bescheid gab: „Nur für 
die Zeyt, durchläuchtigster Fürst und Herr, do ich 
noch nit meinen allergnädigsten König gehabt habe. 
Item, es ist dem Morus wohl recht geschehen, 
wenn mein grossmächtiger Herr es für gut be- 
funden hat.“ Also verleugnete er wie Petrus unsern 
Herren und Heiland seynen ehrbarn Freund und 
Wohlthäter vor des Königs Majestät, die daraufhin 
ihm auf die Schulter klopfte und mit einem 
krummen und groben Blick auf mich den Meister 
ansprach: „Hinfüro sollt Ihr mir nur mehr Köni- 
ginnen und grosse Herren malen. Und mögt 
morgen mit mir selber Anfang machen!“ 
Hernachen, do der König gangen was, hub 
Holbein an, gleichsam damit er sich vor mir und 
dem Verstorbenen entsühne, zu sagen: „Mich jückt 
mein Hals noch nit nach einer Hanfkrause, daran 
sie mich im Hof des Tower auf den Galgen zwerchen. 
Ich kann keinen Toten mehr lebendig machen mit 
meiner Freundschaft und Wahrhaftigkeit für ihn. 
Deswegen will ich mich hüten, mir mein Maul zu 
verbrennen. Und domit blies er sein dicke Nasen 
auf und leckte sich über die Lippen zum Zeichen 
des, dass ihm sein Leben über alles wohl gefiel. 
Er war in disen Jahren ein stark untersetzter Mann 
worden und umb vielen Sitzens willen oder vom 
engelländischen Malzbier um den Leib uffge- 
schwemmt. Zu mehreren Malen kam er späterhin, 
do er in meiner Kammer oder meiner Faktorei 
vorsprach, uff jene besagte Begebenheit zurück, als 
ob ihn sein Gewissen gedrückt hätte. „Es ist ein 
glatter Boden bei Hofe hierzulande, Сізге!“ ment 
er dann wohl: „Und wer ein plumper teutzscher 
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Kerl ist, der mag sich fein vorsehen, dass er nit 
fällt und sein tumbes Genick zerbricht“ Darumb 
riet er auch immer allen teutzschen Gesellen mehr 
ab als dazu, wenn sie gen Engelland fahren wollten. 
Nit, weyl er ihro Nachbarschaft fürchtete, davor 
war er zu sicher in seiner Kunst, sondern darum, 
dass es ihm arg war, wenn seyne Landsleute sich 
zu Hansnarren machten oder um ihrer Tölpelei 
Anstoss erregten vor dem Volk oder den Grossen 
hier. Und mocht derwegen auch nit Umgang 
halten mit den vilen vlamischen Molern, die hier 
seyn, um Geld zusammenzukratzen. Das ist auch 
der wahre Grund gewest, warumb er seynen Haus- 
stand nit herüberzog und seyn Weib und seine 
beiden Kinder in Basel bleiben liess. „Sagt selbsten, 
Сізге!“ sprach er wohl: „Ob eyn Weib wie meines, 
das in aller Kleinheit aufgewachsen ist und von 
»Atti“und, Bäseli“und „Gütsli“redetund schnabbelt, 
in unsers Königs Burg mithausen könnte? Itzt wir’ 
meines Bleibens dort keine zwei Tag’ mehr, wann 
ich mit der Bauernschürzen umgebunden herum- 
schlarenzen würde. Item wisst Ihr wohl, dass der 
König kein Weib lang leiden mag, und die meinichte 
15р’ ihm gleich wie Schlehen das Maul zusammen. 
Ergel, ich lasse sie besser, wo ihre Sippschaft ist 
und ihr Gemächte.“ 

Dieses sagte er so als seine Meynung. Andere 
erzählen, dass er mit Lusten die Frau verlassen habe. 
Denn sie war schon ein alt Wittib, geheissen Elisa- 
beth Schmid, und hatte bereits drei Kinder, als er 
sie heuerte. Dornoch ward sie bald ernst und 
grämlich, wie Ihr es auf dem Bildnuss sehen könnt, 
das er von ihr gemalt hat, do er zum vorletzten 
Mal gen Basel kommen was. Und auch zänkisch 
und spitzig soll sie worden sein und konnt' sich 
um einen Zaspel Garn vexieren. Und wusste sich 
nit mehr in ihren Mann zu finden, der ein grosser 
Herr geworden war. Denn do er das letzte Mal 
uff ein Zit gen Basel reiste, was er in Siden und 
Samett bekleidt und mit vilen Ringen geschmückt, 
er, der vormols, do er Geselle was, dort Wein am 
Zapfen holen musst und froh war und guter Dinge, 
wenn es eynen leeren Giebel auszumolen gab oder 
ein Tischplatten oder ein Wappen, ein Schenken- 
oder Schulschild, so man uff die Strassen hängt. 
Und Ihr habt ihm da ein prächtig Fest im Haus 
uff der Mägd gegeben, darvon er mir vielerley er- 
zählet hat, wie des Poculierens dort, dem er für 
seyn Leben gern oblag, keyn Ende gewesen wäre. 

Dieweyl er nun hier ohne Hausstand war, so 
lebte er in des Königs Burg als eyn prächtiger 


Herr, hielt sich Ross und Diener und ritt mit Fleiss 
auf die Schüssplätze oder Jagden und Beizen, wo- 
mit sich die Herren bei Hof hier nit anders wie 
die Edeln bei Euch die Zeit vertreiben. Und meynt 
eynes Tägs zu mir: „Wann ich allhier bloss ein Nasen 
in mein Büchlein gerissen hab, das wirft mehr Geld 
ab, als wann ich zu Basel eine gantze Sonnenuhr 
aufmole! Man sagt, dass er vil Kebsen gehabt 
habe, auch darin dem Exemplum unsres allmächtigen 
Herren folgend, und dass er in dem Vermächt, so 
er den Morgen vor seinem Tode von sich geben, 
seiner Bankerte oder „Hübschkinder“, wie er uff 
schweyzerische Art sie nannte, mit guter Meynung 
gedacht habe. Dorvon ist mir nichts weiteres be- 
kannt worden. Wahr ist, dass er seinen recht- 
mässigen Sohn Philippum, do er ins sechszehnte 
Johr ging, von Basel mit genommen hat. Und hat 
ihn unterwegs bei einem Goldschmied in Paris in 
die Lehre gebracht, weyl er nit mochte, dass er in 
so jungen Jahren schon an den Hof kommen sollt. 
Und darin mocht er Recht gehabt haben. Denn 
solches wiiste Leben voll Unlauterkeit hat mancher 
kindlichen Seele arg schlimmen Schaden beyge- 
bracht. Mit unserm König, seynem hochwirdigsten 
Herren, hat Meister Holbein, sich gut gestanden 
bis an sein Ende. Nur eynmalen, do er des Königs 
vierte Frau Anna, ein Prinzessin von Kleve, hat 
konterfet und der Majestät hernachen die Frau, do 
sie ankam in Engelland, nit halb so gefiel denn das 
Gemäl, das der Meister von ihr gemacht hatte, 
süllen sie hart an einander gekommen sein. Die- 
weyl er auf eyn kurtze Zeit später zu mir kam und 
hatte ein blau unterlaufen Auge, das was ihm vom 
Könige angeschlagen. Und wies mir seine Schienen, 
die arg zertreten waren und ächzte: „Mag er 
nächstens den Satan schicken, sein Buhlen zu conter- 
feyen, wann ihm mein Gemäl nit mehr ansteht. 
Ich hob’ sie nachgemacht, wie Gott sie mir vor- 
gemacht hat, um keinen Zipf und keinen Tupf 
anders. Aber er hat gebrüllt als einer uff der Folter- 
bank, do er ihrer erstmalig ansichtig wurde, als 
sei meyn Tafel falsch und schlecht nachgemünzt!“ 
Darnach hat sich freylich der König wieder mit 
ihm ausgesöhnt und ihm einen prachtvollen Saphir- 
ring und einen mit einem seltenen Chalcedon- 
steinlein angethan. Und hat unser Meister noch 
vieles für ihn hergestellt und malen müssen. So 
die Bildnusse von Katharina Howard, der fünften 
Frau unsers Königs, die hernach gleich Anna Boleyn 
auf dem Schaffott hat für die Krone büssen müssen, 
und die berühmbte grosse Leinwand von Heinrich 
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dem VII. selbsren, do er in pausbackener Majestät 
der Bader- und Wundschergilde von London einen 
Freibrief zuhändigt. Item ist auch das letzte, was 
Holbein verfertigt hat, die Federzeichnung für ein 
astronomisch Uhrwerk gewesen, was darnach aus- 
geführt und dem König überreicht wurde. Wie 
unser Meister denn in allen Künsten Bescheid 
wusste und einen Becher oder ein Spiegelleistlein, 
einen Kamin oder ein helfenbein Medaillon und 
eine Berlocke, so die vornehmen Leut hier an 
langen Ketten umb die Hälser hängen haben, 
ebenso feyn und zierlich ersinnen und reissen 
mochte als ein Konterfey machen. Dieses ist mir 
von den äusseren Lebensumständen Hansens Hol- 
beins bekannt geworden. 

Mancherlei Meynung von ihm, sein eigen Kunst 
betreffend, ist mir indes noch besinnlich blieben. 
Wiewohl er freylich nit vil hat reden wollen über 
das, was er hat ermacht und erst gar nit darüber 
schreiben mögen. So sagt’ er mir, do ich ihm er- 
zählte, dass Dürer, der Meister von Nörnberg 
nämblich, etzliches geschrieben habe zur Under- 
weysung der Messung und von menschlicher Pro- 
portion und der Molerei und den Farben, ob man 
denn mit dem Maule malen müsse und dass der 
Nörnberger besser thäte zu malen denn zu schreiben 
und den gelahrten Humanisten ins Handwerk zu 
fuschen. Alsdann hat er sich auch umb Religionen 
und Kirchen und Zank for den Glauben nit scheren 
mögen. Item hab’ ich niemals ein Buch oder ein 
Traktat in seinen Händen gesehen, ausgenommen 
die Bibel und Erasmi kurtzweilig satyrische Schrift 
vom Lob der Narrheit, so er auch mit Rand- 
zeichnungen verziert hat und einen alten handge- 
schriebenen Augsburger Kalender noch von seinem 
Vater selig, dem er als seinem wackern Lehrmeister 
ein gottselig Andenken bewohrte. Er meinte, es 
käm’ einzig auf das Aug’ an bey der Molerei und 
wer dessen mangelte, der sey nit van Natür dorzu 
geschick. Hernach müss’ er nur lernen, ein freie 
Hand zu erlangen und müsse alle Täg darin Übung 
halten. Deswegen ist nichts bey ihm gezittert 
noch gehudelt, sondern alls steht bey ihm so fest, 
wie er eynen angeblickt hat. Dergleichen ich nie 
wieder geschen habe, also kalt und klar war sein 
Gesicht beym Molen. Er conterfeyte einen aber 
zumeist vorerst mit dem Steft oder dem Kohln uff 
ein grau oder farbig Bapier, wobey er geren mit 
den Augen und dem Blick den Anfang beym Bild- 
nuss machte. Hernachen erst malte er uff der Lein- 
wand das Gemäl mit Farben aus. Und war nit nötig, 


dass der, den er konterfet hatte, dabey was. So sehr 
hatt’ er ihn inwendig und vermochte eynen, den er 
kannte, so gut aus dem Gedächtnis zu molen, denn 
do er leibhaftig vor ihm sass. Und dies war wohl 
sein grösstes Ingenium, desgleichen nie vor und 
nach ihm wieder gesehen ist. 

Gern mocht er und mit Fleiss seine Gemäl auf 
eynen grünen Grund setzen. Darumb einstmalen 
von mir befragt, sprach er: „Ist nit grün die Farbe 
des Lebens und der Natür, aus welcher wir alle 
hervorgegangen sind, Gisze? Item, hat er nit 
leiden mögen, doss ich ihn ansah, do er mich hat 
conterfet: „Sunsten seht Ihr mir ähnlicher denn 
Euch!“ meinte er. Davon ist es kommen, dass von 
denen, die er hat conterfet, die wenigsten eynen 
anblicken. Sondern halten die meist die Augen 
zur Seiten gewandt nebst ihrem Kopf und schauen 
ins Weite. Und manche haben ein traurig An- 
sehen. Sch" allweyl den Tod dohinter!“ sagt er 
eynmal. Auch hat er vile, die er hat conterfet, 
und so auch mich mit der Kappen oder dem 
Birett gemolt. Darumb befragt, sagt er mir: 
»Weyl es nit minder wichtig ist und bedeutsam, 
wie eyner den Hut trägt denn wie er den Kopf 
hält, Auch ist es Sitt und Brauch hierzulande, die 


Haar zu verstecken.“ Und er lachte dabei. Muss 
wohl noch andere Gründ gemeint haben. 


Item hat er die Gewandung stets aufmerksam ge- 
molt bis uff Knöpfe und Schnallen und Gurtwerk. 
Hernachen hot man doch von allen seynen Bild- 
nussen vorerst nur das Gesicht angeschaut. Solchen, 
die eyn Handwerk hatten oder Stand und Zunft, 
pflegete er Zirkel oder Richtscheit oder Mass oder 
Geldwage oder Feder oder was sonsten Zeichen 
ihres Standes war, auf dem Konterfey beizugeben. 
Darumb von mir befragt, sprach er: „Wes Ding 
eyner treibt, des soll der Moler Erwähnung thun. 
Denn es ist in Wohrheit von Belang für seyn Ge- 
sicht, welches einem Spiegel zu vergeleichen ist. 
Darumb dass es Gestalt annimmbt von dem, was 
ihm ständig fürfällt. Zum andern, Сізге, sind mir 
solch Gerät lieb, weyl ich darmit den Raum und 
die Perspektiva recht herauskriege.“ 

Item, alle vergänglichen Menschen, so er hat 
conterfet, hat er nit anders molen mögen, so sie 
gewesen sind und er sie gesehen hat. Und er wollt 
sich nie unterfangen etwas besser zu machen denn 
unser allmächtig Gott, wie er denn weyland in 
Basel eynen Juden, den man im Rhein ertränkt 
hatte, hernach als Leichnam unsers ewigen Herren 
Jesu Christi auf ein Tafel für einen Altarsockel 
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grauslich abgemolt hat. Er war aber kein ge- 
duldig und sanftmütig Mann und konnte vielfach 
jachzornig seyn, besunders wann er getrunken 
hatte. Nit leiden mocht er, wann eyner klug 
redete und als ein ungelernter tiber die Kunst oder 
die Schonheit sprach. Denn was die Schonheit 
sei, das wisse keiner, ging oftmals seine Rede. Er 
hat vile vom Hof unsers Königs conterfet, Prinzen, 
Ritter, Sieurs, Falkeniere, Gelahrte, Geistliche und 
Erzbischöffe. Ihr müsst wissen, dass hierzulande 
nichts mehr gilt als sich conterfeyen zu lassen. 
Item wie es auch Brauch ist dahier, sämtliche 
Schreiben nit anders denn mit „ich“ anzufangen. 
Und sind alle Engelländer darauf versessen, ein Ge- 
mäl von sich zu erlangen und ihren Kindern zu 
hinterlassen, Eynige sperren sich wohl, geschicht 
aber bloss zum Schein, wie bei Erasmo Rodera- 
damo. Von dem hat mir der Meister erzählt, doss 
er allweyl gesprochen habe, dass er nit Freude 
hätte am eigenen Gesicht, hernachen aber nit müde 
ward, sich eines ums andere und bis ins siebente 
Mal von ihm conterfeyen zu lassen. 

Darumb nun wey] ein idlicher dohier gemolt 
sein will, ist es kommen, doss Hans Holbein wenig 
Häusser und Wände mehr hat müssen ausmolen, 
womit er doch seyn Zeyt in Basel seyn Kunst be- 
gunnen hat. Des zum Zeugnis das Hauss zum 
Tanz gegen die Eisengassen und der Gross Rat 
Saal zu Basel, so er mit lieblichen und künstreichen 
antiquen Gemälen aus der Historia hat decoriert, 
itzt noch stehen. Desgleichen auch die Front und 
Kammern vom Hausse des Schultheissen Jakob von 
Hertenstein zu Luzern. Allhier zu London hot er 
bloss den Sal im Stahlhof, allwo die teutzschen 
Kaufleut und Händler Versammlung pflegen, be- 
molt. Und dos ist nit ohn mein Zuthun geschehen. 
Sölchs aber sind die Gemäl dort von ihm an den 
zween Wänden. Das eyn wird geheissen der 


Triumph des Reichtums, aber das andere der 
Triumph der Armut. Massen ober dem Portal zu 
der Gildenhallen die Reimen gemolt sind: 

„dat gold ist vater van der loest 

un ist des kummers sohn: 

wer's nit hat, dem ist zwak di broest, 

wer's hat, kriegt angst davon.“ 

Dise Gemäl sind mit grauen Farben erhabn uff 
Leinwand gemacht und sie gelten als herrlich 
Köstlichkeit bei jedermann, sind leider schon vom 
Wetter und von Feuchtigkeit wüst geschändet. 
Schliesslich hot der Meister for den König selbsten 
noch die weisse Hallen, was weyland Kardinals 
Wolsey Burg was, aber vom König umb Hoch- 
verrats einzogen ward, mit Gemälen verziert. Do 
hot er den König an die Wand gemolt in einem 
Kleid weiss und gülden. Davor erschröckte id- 
licher, wer es sach. So genauw was es als der ge- 
waltige König in persona anzuschauen. 

Hernachen aber wöllte Meister Holbein nit vil 
mehr wissen von der Kunst Häusser und Säle aus- 
zumolen. Meinte eynmal zu mir: „Dos mag recht 
und gut seyn für die Walchen, wie ich es auch in 
Mailand, Fenedich oder Polognia geschaut habe. 
Aber hierzuland frisst die Feuchte alles furt und ist 
hinter den Farbenher wie derWulfhinterdem Lamb.“ 

Also ist es geschehen, doss er immer mehr hat 
Menschen conterfet, denn grosse imagines gemolt. 
Item warn ihm vor allen Ehren die Wort am lieb- 
sten, die König Franz der Erste, Majestät von Frank- 
reich, zu Heinrich, seynem allergnädigsten Herrn, 
sagte, do er ihm in Holbeins Beysein Gemäl von 
ihm wies: „Dos ist der allerftirtrefFlichste Menschen- 
maler, den es seyt je gegeben hot.“ 

Sunsten weiss ich nichts mehr über Holbein 
zu berichten. Hiemit lasst mich Euch befohlen sein. 

Euer williger und unterthäniger 
Georg Gisze, Kaufmann zu London. 
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Zz\ie Ausstellung dieses Jahres ist nicht 
eine der besten; aber sie ist eine der 
wichtigsten. Sie ist wichtig, weil sie 
2 programmatisch ist, weil sie das Em- 
| porsteigen eines neuen Geistes an- 
kündigt. Eine junge Generation kommt uns ent- 
gegen, die ahnen lässt, wie es in der Berliner 
Sezession im nächsten Jahrzehnt aussehen wird. 
Darum ist eines besonders bemerkenswert: diese 
Ausstellung hat ein entschieden deutsches Gesicht. 
Es wird in ihr offenbar, dass der Impressionis- 
mus, den Manet und Monet etwa vertreten haben, 
von den jungen deutschen Künstlern nur als Durch- 
gangsgebiet betrachtet wird. Von der Wegstelle 


SCHEFFLER 


dieser Ausstellung aus zeigt es sich deutlich, dass 
die Mission Liebermanns, die nur er erfüllen 
konnte, darin bestanden hat, den französischen Im- 
pressionismus zu akklimatisieren, ein Zwischen- 
glied zu sein. In dem Maasse wie seine Nachfolge 
selbständiger wird, erkennt man erst ganz seine 
historische Bestimmung. Es wird sichtbar, wie 
wenig eigentlich die ganz unmittelbar von Manet, 
Monet, Liebermann oder von anderen Angeregten 
aus der Berliner Sezession die Kunst erweitert ha- 
ben und wie lebendig die neue Generation wenig- 
stens Instinkt, Willen und Talent hat es zu thun. 
Maler wie Breyer, von Kardorff, die beiden Hüb- 
ner, Pottner, Philipp Franck und viele andere noch 
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— sie alle sind mit sehr ernsthaften Arbeiten ver- 
treten; so dass man vergleichen kann — haben ihren 
Vorbildern noch zu nahe gestanden. Bei all ihrer 
Hingebung und Tüchtigkeit konnten sie darum 
nicht selbständig werden; sie haben alle Kraft ver- 
braucht, um sich einzufühlen und dabei ist der 
Wille zu sich selbst verausgabt worden Die leben- 
dige Nachfolge kommt jetzt erst herauf. Und in 
demselben Augenblick, wo sie sichtbar wird, zeigt 
sich wieder der spezifisch deutsche Instinkt, der 
stets zu einer optimistischen Erhöhung des An- 
geschauten drängt. Oder besser: zu einer opti- 
mistisch erhöhenden Anschauungsweise. 

Die Folge ist eine Art von neuer Romantik 
auf der ganzen Linie. 

Eine Romantik, die nun aber durch die Schule 
des Impressionismus, durch die Lehre bei Manet 
und Liebermann, bei Cezanne und van Gogh ge- 
gangen ist. 

Will man dieses neue romantische Gelüst in 
Malerei und Skulptur erkennen, so trete man vor 
die Arbeiten Röslers, Beckmanns und von Brock- 
husens und vor die neuen Skulpturen Barlachs, 


Lehmbrucks und Hallers. Man blicke auf die klei- 
nen Bilder Grossmanns oder auf die noch unbe- 
holfenen Talentäusserungen Degners. Überall wird 
man eine natürliche Abstraktionskraft wahrnehmen, 
eine Lust, Bedeutung in unmittelbar Geseheneshinein- 
zutragen. Daraus ergiebt sich bei den Malern folge- 
richtig eine Neigung zum Koloristischen. Theore- 
tisch sollte man meinen, das bessere Malprinzip sei bei 
Kiinstlern wie Kardorff, Breyer und anderen ihrer 
Art, weil sie, als Impressionistenschiiler vom Augen- 
erlebnis allein ausgehen, während die Malerei Rös- 
lers, von Brockhusens, Beckmanns, beispielsweise, 
mehr eine stilisierende Palettenkunst zu sein scheint. 
In Wirklichkeit aber ist dort viel impressionistischer 
Konventionalismus und hier ein jugendlich neu- 
artiger Anschauungswille. Es ist wahr, dass der 
fast rauschfreudige Kolorismus die jüngeren Talente 
von Liebermann fort und mehr ins Süddeutsche, 
ins Münchnerische sogar hineinflihrt; dennoch sind 
in ihren Bildern viel weniger leere, nur obenhin 
zugestrichene Stellen. 

Neben der koloristischen Tendenz sucht ein 
Zug zum dekorativ Monumentalen sich in dieser 
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neuen Romantik psychologisch zu verfeinern. In 
einem Talent wie Walter Klemm berührt dieser 
Monumentalinstinkt nur das Graphische, in Pechstein 
berührt er sogar in gefährlicher Weise das Kunst- 
gewerbliche, oder auch die tote Formel, ja, in 
Picasso wird er unwahr und selbst unehrlich; in 
einer Begabung wie Beckmann aber berührt er hier 
und dort die grosse Kunst. In den echten Ta- 
lenten spürt man zudem eine neue Art von Mystik. 
Man könnte den Geist ihrer Kunst mystisch-enthu- 
siastisch nennen. Liebermanns Malerei wollte stets 
den Ausdruck, sie will ergründen; die Kunst dieser 
Neuen dagegen willneben dem Ausdruck die Freude, 
sie will klingen und erregen. Aber sie hütet sich 
dabei, ebensosehr wie die der Impressionisten, vor 
der „Idee“. Trotzdem die neue Romantik zu ab- 
sichtlichen Übersteigerungen neigt, denkt sie nicht 
literarisch, sondern geht von der Technik aus, vom 
Handwerk und von der Anschauung. 

Mit alledem ist nicht gesagt, dass es sich auf 
jeden Fall um einen „Fortschritt“ handelt; aber es 
handelt sich ganz gewiss um lebendige Entwick- 
lungen, die zweifellos folgenreich sein werden. 


Vielleicht ist in dieser neuen Generation kein ganz 
starkes, ausdauerndes Talent; vielleicht erleben wir 
aber auch noch überraschende persönliche Entfal- 
tungen. Prophezeiungen wären nach jeder Seite 
müssig. Gewiss ist heute schon ein neues erfreu- 
liches Niveau. Von der Höhe dieses Niveaus er- 
scheint Liebermann nun historisch, Gaul, Corinth 
und Slevogt erscheinen saturiert und Kardorff, 
Breyer, Ulrich Hübner und andere ihrer Art er- 
scheinen fast schon konservativ. Wir leben schnell, 
Aber das ist ein Zeichen, dass wir stark leben. — 

Die Öffentlichkeit geht noch nicht mit. Sie 
hat der diesjährigen Ausstellung ein deutliches Nein 
entgegengesetzt. Und das giebt zu einer andern 
Gedankenreihe Anlass. Ein praktisch erprobter 
Kunstliebhaber hat mir neulich zu diesem Punkt 
so vernünftige Ideen entwickelt, dass ich nichts 
Besseres thun kann als den Sinn seiner Worte hier- 
hersetzen. 

Die Ausstellung, sagte er, unterscheidet sich 
wesentlich von den früheren. Es fehlen die Sammel- 
ausstellungen der bedeutenden, schon anerkannten 
Künstler, die früher den Erfolg gesichert haben. 
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Organisatorisch ist diese Unterlassung ein Fehler. 
Eine öffentliche Ausstellung braucht Publikum, und 
das nicht nur der Kasse wegen. Denn erst die breit 
herbeiströmenden Massen geben einer Ausstellung 
das Relief und die sozusagen nationale Wirkung. 
Eine periodische Ausstellung muss ähnlich geleitet 
werden wie ein gutes Theater. Die Jahresproduktion 
der jüngeren Mitglie- 
der allein genügt nicht. 
Auch wäre es ein Irr- 
tum, zu glauben, die 
Sezession hätte das We- 
sentliche der modernen 
Meister schon gezeigt. 
Sogar von Leibl und 
Liebermann ist erst ein 
relativ kleiner Teil aus- 
gestellt gewesen. Zwei 
Absichten sollten darum 
stets vereinigt werden: 
die Absicht, den Sezes- 
sionsausstellungen wie 
bisher das zu erhalten, 
was ihnen die höhere 
Daseinsberechtigung 
giebt, nämlich das Ent- 
wickelnde, Fortschrei- 
tende,Programmatische, 
das Bewegung, ja Auf- 
regung Erzeugende; und 
sodann die Absicht, 
durch die Vorführung 
der fiir die Tradition 
wichtigen Kunst, durch 
die Ausstellung vonKol- 
lektionen schon aner- 
kannter Meister und 
Fiihrer, der Veranstal- 
tung ein wirksames Re- 
lief und eine starke Re- 
sonanz nach aussen zu 
geben. Dass die Se- 
zessionsausstellungen uns unentbehrlich sind, bedarf 
keines Beweises, denn der Staat kann sie durch 
keine Veranstaltung jemals ersetzen. Es ist ganz 
unmöglich, dass die staatliche Kunstpflege ihre 
Ziele so schnell wandle oder hinausrücke, wie die 
Künstler der Sezession es thun, dass er dem Tempo 
der heutigen Entwickelungen folge und die Schüler 
von heute als die Meister von morgen anerkenne. 
Eben darum aber bedarf die Organisation des Aus- 
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stellungswesens in der Sezession einer Erneuerung. 
Gute Maler taugen zum Malen, aber nicht zum Or- 
ganisieren. Die Sezession bedarf eines Laiendirek- 
tors. Es sollte nach dieser Richtung die Entwick- 
lung unserer modernen Museen zu denken geben, 
seit nicht mehr Maler an ihrer Spitze stehen, Wo 
die Maler — und keineswegs die schlechtesten. — 
doch Einfluss hatten, hat 
das Museum den Scha- 
den gehabt. Die Berliner 
Nationalgalerie wärenie 
geworden, was sie ist, 
wenn an Stelle Hugo 
von Tschudis ein Maler, 
selbst ein moderner, sie 
eleitet hätte. Hieraus 
sollten Schlüsse gezogen 
werden. Und wäre es 
nur, damit durch 
auch nach aussen stark 
wirkende Form der 
wertvollen Ausstellun- 
gen den schnellfertigen 
Angreifern der Boden 
entzogen wird. 


die 


% 


Hiermit könnte 
der Bericht eigentlich 
schliessen. Doch mag 


der Leser, wie wir ihn 
kennen, ein paar Worte 
über Einzelnes nicht gern 
Darum seien 
einige kurze Notizen 
wenigstens gegeben. 
Die drei Werke 
Beckmanns hinterlassen 
Empfindungen, wie sie 
sich einstellen, wenn 
man mit etwas Echtem 
und Edlem in Berührung gekommen ist. Vor 
dem Bildnis eines Ehepaares, dessen Titel „Liebes- 
paar“ schlecht gewählt ist, und vor dem freilich 
ein wenig schon englisch eleganten Herrenbildnis 
möchte man von einem geistig gewordenen oder 
doch geistig werdenden Trübnerstil sprechen; vor 
der kühnen Amazonenschlacht spürt man ein durch 
Delacroix und den Impressionismus gegangenes 
Feuerbachtemperament. Überall sind malerische 
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Kostbarkeiten dem menschlisch Wahren verschmol- 
zen. Es ist eine Disziplin in den Bildern, die man 
Beckmann im vorigen Jahr noch nicht zutrauen 
mochte; man möchte einen phantasievoll kühnen 
jungen Meister ankündigen. 

In Röslers Landschaften leben wieder die Jahres- 
zeiten voller Kraft und Zartheit ein fast mächtiges 
kosmisches Leben. Röslers Stärke ist geschmeidig, 
sein Reichtum ist niemals Schein, der Glanz seiner 


auf Grundelemente ist in seinen Frühlingsbildern 
auch eine zitternde Fülle der Empfindung; sie sind 
wie Lobpreisungen der Sonne und der Erde. 
Grossmanns Landschaften lassen an den Zeich- 
ner denken. Es sind gemalte Zeichnungen — im 
Gegensatz zu der reizenden „Berliner Kirche“ Karl 
Walsers, die ein Werk zeichnender Malerei ist. 
Einiges weist zu Pascin hinüber, anderes zu Henri 
Rousseau. Die Ausschnitte sind sehr originell ge- 
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Farbe ist ehrlich. In seinen Bildern sind kaum 
noch tote Stellen. 

Von Theo von Brockhusen weiss man, dass er 
eine schwere Krankheit überstanden hat. Das glaubt 
man seinen Landschaften anzusehen. Es ist ein Jubel 
darin, wie er von neu erwachender Lebenskraft aus- 
geht. Es bleibt ja in der Kunst dieses von Lieber- 
mann und van Gogh Herkommenden immer etwas 
frostig Systematisches. Er malt die Natur gewisser- 
massen nackt, er skelettiert sie; und seine Lyrik hat 


etwas grausam Grelles. Aber bei allem Zurückführen 


geben, die Malweise ist porzellanartig preziös und 
geistreich. 

Artur Degner ist ein neuer Mann, auf den man 
wird achten müssen. Es zeigt sich ein entschiedener 
Sinn für das Wesentliche, eine talentvolle Unge- 
schicklichkeit, eine malerisch treffsichere Klobig- 
keit, eine rhythmische Kühnheit, selbst im grossen 
Format, und in aller Kindlichkeit eine männlich 
klare Härte. In seinen derben Frühlingsspielen der 
Geschlechter scheint sich eine Entwickelung anzu- 


kündigen. 
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MAX BECKMANN, HERRENBILDNIS 


Max Neumanns Schiffbruch steht auf der 
Linie der Beckmannschen Kunst. Auf der Linie, 
nicht auf der Höhe. Pechstein behindert sich selbst 
durch programmatische Ideen. Wie sein Talent 
ist, das zeigt am besten das „kranke Mädchen“. 

E. R. Weiss hat eine reizende Gruppe von vier 
Bildern gehängt. Sein Malertalent ist, den Impres- 
sionen Elemente des Reizvollen abzugewinnen, 
liebenswürdig und gefällig zu sein. Er bleibt inner- 
halb dieser Eigenschaften auch dort, wo er, wie in 
seinem grossen „Adam“, auf Hodlers Spuren das 
Monumentale sucht. 

Unter den relativ wenigen Werken von Aus- 
ländern ist van Goghs Arlesienne das bedeutendste. 
Van Gogh wirkt hier wie ein alter Goldgrund- 
meister. Das Bild ist lapidar. Die Farbenorgani- 
sation ist schlechthin zwingend; es ist der Geist 
des Freskos in diesem Tafelbild. Wie es auf einen 
Dichter wirkt, zeigen die Worte Robert Walsers 
in diesem Heft. Dieses ist tibrigens charakteristisch 
fiir van Gogh: dass er vor allen andern modernen 
Malern auf die Poeten wirkt. 

Pascin ist ein Juweliertalent. Er greift zu kras- 


sen Motiven und lässt den spitzig zärtlichen Ge- 
schmack damit spielen. Seine Malerei ist grausam 
und anmutig zugleich; er ist ein Romantiker des 
Geschmacks. 

Henri Rousseau ist in der Ausstellung die merk- 
wiirdige, die vielbelachte Erscheinung. Ein Auto- 
didaktentalent voll geistreicher Naivität; eine Lud- 
wig Richter-Natur, die neben Cezanne gelebt hat. 
Mehrlllustrator alsMaler. Zuweilen fast meisterlich, 
zuweilen nur kindlich. Man denkt an Shakespeares 
Wort: ,,Das Beste in dieser Art ist nur Schattenspiel 
und das Schlechteste nicht schlechter, wenn die Ein- 
bildungskraft nachhilfts. — 

Von den Werken Leibls, Israels, Thomas, 
Oberländers, Liebermanns und Corinths braucht 
im Besonderen nicht gesprochen zu werden, denn 
sie geben dieser Ausstellung der Jungen nicht den 
Charakter. 

Voll lebendig irisierender Farbigkeit sind die 
neuen Bilder Trübners. Vor allem das Interieur ist 
von reicher Fülle so sanft durchglüht, so durchreift 
von Meisterschaft, dass man es unserer National- 
galerie wünscht. 
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HENRI ROUSSEAU, LANDSCHAFT MIT KÜHEN UND PFERD 


Kalckreuths Balkonbild gehört zu seinen leben- 
digsten Arbeiten. Das Räumliche ist freilich nicht 
ganz in Ordnung; auch wachsen Vordergrund und 
Hintergrund nicht recht zusammen. Das Frauen- 
bildnis ist eine bis ins letzte redliche Arbeit, voller 
Sachlichkeit und Trockenheit. — 

Von den Bildhauern zwingt Barlach zu starker 
Bewunderung. Sein Wesen ist künstlerisch bis zum 
Tiefsten; sein Talent ist im höchsten Maasse deutsch. 
In seiner „Vision“ ist die Romantik des gotischen 
Geistes. Und auch in seiner technischen Handwerks- 
gesinnung ist Gotik. Die „Vision“ ist ein gross 
gedachtes Werk, trotzdem die Zusammensetzung 
aus mehreren Holzblöcken nicht unbedenklich ist 
und die beiden Motive auch materiell trennt. Doch 
kommt der Eindruck des Künstlichen nicht auf, 
weil in dem Künstler selbst alles ungekünstelt ist. 
Der Gesamteindruck ist monumental und lieblich, 
dramatisch und lyrisch zugleich. In der wagerecht 
schwebenden Figur dieser für ein Musikzimmer 
gedachten Plastik ist etwas modern Giottohaftes. 
In der seltsamen Mann-Weibgestalt mit den harten 


Schicksalszügen ist das Visionäre des Schwebens mit 
grosser Kunst gegeben. Unmittelbarer noch in dem 
Ausdruck eines tragischen Humors ist der „Wüsten- 
prediger“. Man mag unser ganzes neunzehntes 
Jahrhundert durchforschen und wird nach dieser 
Richtung nichts Ähnliches finden. 

Hallers „sitzendes Mädchen“ macht überraschen 
durch eine Fülle und Fleischlichkeit, durch eine 
Pikanterie im Monumentalen, die man ihm nicht 
zugetraut hatte, Kolbesjungfräuliche, weichknochige 
Plastik kommt in der lässigen Grazie einer Tänzerin 
gut zur Anschauung; Engelmann weicht mit seinen 
„drei Grazien ein wenig von der sonst verfolgten 
Linie ab. Seine Arbeit erweckt viel Achtung, ist 
aber in all ihrer edlen Klassizistik etwäs ins Weiche 
geraten. Ein neuer Name ist Albert Comes. Er 
bezeichnet einen jungen Bildhauer, der der Skulptur 
ungefähr wie Kolbe gegenübersteht und der uns 
in Zukunft wohl noch beschäftigen wird. 

Über die eigenartige Erscheinung Wilhelm 
Lehmbrucks schreibt J. Meier-Graefe in diesem 
Heft, so dass nichts hinzuzufügen bleibt. 
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STEIN 


ZU DER ARLESIERIN von VAN GOGH 
VON 


ROBERT WALSER 


M: kommt zu allerlei Gedanken angesichts die- 
ses Bildes, und vielerlei Fragen drängen sich 
dem, der sich in seinen Anblick verliert, unwillkür- 
lich auf, Fragen von so einfacher und doch zugleich 
so seltsamer, befremdender Art, dass es scheint, als 
könne keine Beantwortung stattfinden. Viele Fragen 


finden darin, dass sie nie beantwortet werden, ihre 
schönste Bedeutung, ihre feinste und zarteste Beant- 
wortung. Wenn zum Beispiel ein Liebhaber seine 
Dame fragt: ,,Darf ich hoffen?, und sie ihm darauf 
keine Antwort giebt, so bedeutet diese Nichtbe- 
antwortung unter Umständen ein himmlisches Ja! 
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So ist es bei allem Rätselhaften, bei 
allem Grossen, und hier ist ein Bild 
voller Rätsel, voller Grösse, voller 
tiefer schöner Fragen und voller eben- 
so tiefer hoheitvoller schöner Ant- 
worten. Es ist ein wunderbares Bild, 
und man muss staunen darüber, dass 
es ein Mensch des neunzehnten Jahr- 
hunderts hat malen können; da es 
doch gemalt ist, als habe es ein 
frühchristlicher Mensch und Meister 
hergestellt. Sogrossartig wie schlicht; 
so ergreifend wie still; so bescheiden 
wie hinreissend schön ist das Bild der 
Frau aus Arles, der man, ohne viele 
Umstände, mit der Bitte und mit 
der Frage nahen möchte: „Sage mir, 
hast du viel gelitten?“ Bald ist es 
das Porträt einer Frau schlechtweg; 
bald aber ist es wieder das Bild von 
dem grausamen Rätsel des Lebens 
in der Gestalt der Frau, die dem 
Maler zum Modell, zum Vorbild ge- 
dient hat. Es ist alles in dem Ge- 
mälde mit derselben katholisch- 
feierlichen, unerbittlich - gläubigen, 
ernsten und strengen Liebe gemalt, 
der Ärmel wie der Kopfputz, der 
Stuhl wie die rotumränderten Augen, 
die Hand wie das Gesicht; und ganz 
löwenhaft mutet der geheimnisvolle, 
kraftvolle Pinselzug und -schwung 
an, so dass man sich des Eindruckes 
von etwas Titanischem nicht zu er- 
wehren vermag. Und doch immer 
wieder ist es weiter nichts als das Bild einer Frau 
aus dem täglichen Leben, und gerade dieser so 
geheime Umstand ist ja das Grosse, das Ergrei- 
fende, das Erschütternde. Der Hintergrund des 
Bildes ist wie des harten Schicksals Unentrinnbarkeit 
selber. Hier ist ein Mensch abgebildet so recht 
wie er leibt und lebt, und wie er alles Empfundene 
sich längst hat gewöhnen müssen, still für sich zu 
behalten; indem er vielleicht zur Hälfte schon ver- 
gessen hat, was er alles, alles hat dulden, auf die 
Seite legen und überwinden müssen. Man möchte 
die mageren Wangen dieser — Dulderin streicheln. 
Es ist einem ums Herz, als dürfe man nicht bedeckten 
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Kopfes vor dem Bilde stehen, sondern müsse den 
Hut herunternehmen wie beim Eintritt in ein heilig- 
kirchliches Gewölbe. Und ist es nicht sonderbar, 
und doch wieder gar nicht sonderbar, wie hier der 
Maler-Dulder, (denn das war er!) auf die Darstel- 
lung der Dulderin gerät? Sie muss ihm augen- 
blicklich ganz grenzenlos gefallen haben und da 
hat er sie gemalt, Diese von der Welt und vom 
Geschick grausam Behandelte und nun selbst viel- 
leicht grausam Gewordene ist ihm ein jähes, grosses 
Erlebnis, ein Seelenabenteuer gewesen. Er soll 
sie ja auch, wie ich gehört habe, mehrmals gemalt 


haben. 
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ARISTIDE MAILLOL, BUSTE RINOIRS 


PARISER REAKTIONEN 
VON 


JULIUS MEIER-GRAEFE 


ie Bewegungen in der Pariser Kunst des 
Tages haben, so verschiedenartig sie sind, 
ein gemeinsames Merkmal: sie sind kurz 
und flach und laufen durcheinander wie 
jene Wellen schmaler Meerengen, die uns immer 
am leichtesten seekrank machen. In allen Lagern 
der Malerei und der Plastik reagiert man gegen 
den Impressionismus. Über die Tendenz ist nur 
Gutes zu sagen, wie über die allermeisten künst- 
lerischen Tendenzen. Die theoretischen Vorzüge 
einer antiimpressionistischen Bewegung liegen auf 
der Hand. Der Impressionismus drohte die Pla- 
stik zu einer Malerei, die Malerei zu einem farbigen 


Schemen zu verwandeln. Einseitige physiologische 
Interessen stellten hier und dort die Kunst in Frage. 
Ein Gebot der Selbsterhaltung trieb die Künstler zu 
einer geschlossenen Abwehr. Das Bedenkliche der 
Gegenbewegung liegt in der allzu Aachen Durch- 
führung ihrer rationellen Tendenzen, in der allzu 
summarischen Schätzung nicht des Impressionismus, 
mit dem man leicht fertig werden kann, da er ein 
ganz loser Begriff ist, sondern der sogenannten Im- 
pressionisten, zu denen man auch Manet, Renoir, 
Cezanne und Degas rechnet, und von denen man 
sehr wenig sagt, wenn man an ihnen eine in den 
Impressionismus mündende gemeinsame Eigenschaft 
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konstatiert; in der Unterschätzung der trotz aller 
ungeheuerlichen Entgleisungen ungeheuren Schöp- 
fung eines Rodin, den man mit der Erkenntnis seiner 
Schwächen nie wegzuräumen vermag. 

Die Reaktion setzte ursprünglich sehr grossartig 
ein. Die van Gogh und Gauguin waren schlagend 
originelle Leute und über- 
sahen bei ihrer ganz ent- 
scheidenden Stellungnahme 
gegen ihre Lehrer nicht die 
Mitgift, die sie ihnen dank- 
ten. Sie erhalten sich diese 
im selben Maasse wie ihre 
Eigenheit. Van Gogh ist 
ebensosehr Gegner wie Re- 
sultat des Impressionismus, 
und es war nicht nur eine 
generöse That Rodins, son- 
dern natürliche Logik, dass 
er Maillol, den Schüler Gau- 
guins, im Herbstsalon ein- 
führte. Das Bedeutsame die- 
ser Jungen, die nun auch 
schon zum Teil längst abge- 
treten sind, beschränkte sich 
nicht auf die Reaktion. Sie 
haben mitihren Vorgängern, 
die ja auch in ihrer Weise 
reagiert hatten, den Besitz 
einer ganz persönlichen An- 
schauung gemein. Die An- 
schauung war anders, viel- 
leicht der ihrer Vorgänger 
entgegengesetzt — mit der 
Zeit verliert sich der Gegen- 
satz immer mehr —, aber 
bestimmte sie ebenso ent- 
scheidend wie jene eine an- 
dere Anschauung bestimmt 
hatte. Sie konnten nicht 
anders als so malen und 
meisseln wie sie thaten, so 
gut wie die Manet und Ce- 
zanne nicht anders gekonnt 
haben. So doktrinär sich Gauguin stellte, so wilde 
Worte er gegen Manet fand, er war stets seinem 
Instinkt gehorsam, nicht einer Theorie und baute 
sich mit seiner Malerei zuerst ein farbenreiches 
Heim für seine eigenen Träume, bevor er daraus 
eine Trutzburg für oder gegen gewisse Aktualitaten 
gewann. 


WILH., LEHMBRUCK, М ADCHENAKT 


So thaten auch die nächsten, unter denen Vallot- 
ton am weitesten abseits, Bonnard am höchsten 
steht. Bei den Folgenden, die heute noch als Junge 
gelten, verändert sich nichts so sehr, wie die Bezieh- 
ung des Künstlers zur Anschauung des Menschen. 
Man kann der gegenwärtigen Pariser Kunst nicht ein 
gewisses Niveau des Ge- 
schmackes, grosse Geschick- 
lichkeit und einen nicht ge- 
ringen Sinn für dekorative 
Werte absprechen; Vorzüge, 
die auch nach Abzug aller 
Verdrehungen und Verren- 
kungen, zu denen die arme 
Muse missbraucht wird, 
übrig bleiben. Aber eines 
fehlt durchaus den aller- 
meisten dieser wirren Spiele: 
der Eindruck, dass sie not- 
wendig so sein müssen, dass 
es sich hier um unumgäng- 
liche Auseinandersetzungen 
des Individuums mit der 
Welt, um Visionen handelt. 
Man ertappt viele der wil- 
desten Kubisten auf einem 
schlecht verhehlten Akade- 
mikertum und findet die 
Zügellosen unfrei in jenem 
Sinne, in dem die gar zu 

leicht überwundenen 
Grossen früherer Zeiten 
immer frei waren, unfrei 
als Persönlichkeiten. Sie 
sind nur frei von jenen In- 
stinkten, die gewaltsam zur 
Gestaltung drängen und sich 
als schöpferischer Geist er- 
weisen, keineswegs unab- 
hängig von den schwanken- 
den Meinungen des Tages, 
der Clique, der Doktrinen. 
Und während man einem 
Cezanne, einem van Gogh 
alles nachsagen konnte, nur nicht die Simulation 
des Ausdrucks, während man wohl merkt, wie sie 
dieses oder jenes verbessern, aber nie die Basis ihrer 
Anschauung, das weite oder enge Netz ihrer Wir- 
kungen, hätten verändern können, während diese 
Zuversicht in das Ungewollte, Natürliche ihres Stand- 
punkts nicht wenig dazu beiträgt, uns ihre Visionen 
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näher zu bringen, stehen wir vor den Werken der 
Jüngsten wie vor Handarbeiten, an denen der Geist 
der Urheher geringen Anteil hat, und sagen uns 
nur zu oft: sie könnten auch anders. 

Der parti pris, wie es die Franzosen nennen, 
kann eine sehr gute Sache sein, wenn sich die vor- 
gefasste Absicht auf die Ausnützung aller die Vision 
stärkenden Möglichkeiten richtet und daher die 
Schöpfung, während sie scheinbar ihre individuellen 
Eigenschaften steigert, thatsächlich um allgemein 
gültige,organisatorische Vorzügebereichert. Solchen 
parti pris haben alle grossen Meister erwiesen. Der 
parti pris als Selbstzweck ist pure Willkür, als solche 
unglaubhaft,inunserer Zeitohne sonderlichenNutzen 
und Interesse. 

Dieser Vorwurf trifft die zahlreichen Nachfol- 
ger Maillols, zumal viele deutschen Nachahmer, die 
sich mit einer Einseitigkeit auf ihn stützen, als ob 
Rodin und andere Meister nie gelebt hätten, und 
was bedenklicher ist, als ob sie selbst nicht lebten. 
Die meisten von ihnen könnten auch anders. Die 
geschlossene Form Maillols bedeutet nicht nur Ruhe, 
sondern auch Überwindung und kommt nie zustande 
ohne eine sich regende Fülle zu bergen. Und sie 
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ist nicht die ohne weiteres ablesbare Formel der 
Stilisten, sondern verträgt sich, wie jüngst wieder 
die von Vollard herausgegebene Büste Renoirs be- 
weist, mit einem gehörigen Posten Objektivität. 
In den Händen der Nachahmer verliert die Form 
gleichsam ihren Inhalt. Die von der geschlossenen 
Kurve geborgene Hülle streift das Leere, die Form 
wird unwesentlich und gleicht einem Kleid ohne 
Körper. Immerhin ist dem Zeitniveau eine massen- 
hatte Nachahmung Maillols günstiger als eine massen- 
hafte Nachahmung Rodins, an die man nur mit 
Grauen denken könnte. Diese Thatsache ehrt Mail- 
lol, nicht sein Gefolge und sie vermindert nicht die 
Bedenken, dass sich das Epigonentum unter der 
Marke Maillol viel leichter künstlerische Allüren 
und den Anschein kultivierter Gesinnung zu geben 
vermag als im Schatten Rodins, wo die Impotenz 
weit schneller ad absurdum geführt wird. Man 
kann mit einigem Pessimismus auch in diesen Spie- 
lereien, wie in manchen anderen Strömungen unserer 
Tage, einen Pseudoklassizismus enstehen sehen, der 
kaum wertvoller ist als der trockene Stil unserer 
Grossväter und dabei aller Legitimierungen des Zeit- 
alters Goethes entbehrt. 
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Es giebt nur sehr wenige Ausnahmen. Ich will 
im Zusammenhang mit diesen Erwägungen wenig- 
stens eine nennen, den deutschen Bildhauer Wilhelm 
Lehmbruck, der die flüchtige Berührung mit Maillol 
nicht benutzt hat, um sich ein billiges Schema zu 
bilden, sondern um von 
da aus weiterzugehen. Er 
ist 1881 in Duisburg ge- 
boren, studierte in Düssel- 
dorf und stellte 1908 
zum erstenmal im Salon 
des Societé Natationale 
akademische Banalitäten 
aus. 1910 kam er nach 
längeren Reisen in Italien, 
Holland und England nach 
Paris und erschien im 
Herbstsalon desselben 
Jahres mit seiner lebens- 
grossen stehenden Frau, 
einer sehr exakten Arbeit, 
Ше, wie ich hire, in 
Marmor für ein west- 
deutsches Museum be- 
stimmt ist. Gleichzeitig 
entstanden mehrere Halb- 
figuren, die der fliichtige 
Blick zu der bekannten 
Maillol-Marke rechnete 
und die sich, wenn man 
näher hinsah, sehr merk- 
bar von dem gewohnten 
Genre unterschieden. Das 
mit Maillol Gemeinsame 
war die auf lediglich 
plastische Begriffe ge- 
stützte einfache Behand- 
lung des Materials. Schon 
in der in halber Lebens- 
grösse ausgeführten Figur 
eines Mädchens ohne Ar- 
me kam ein Typ zum Vor- 
schein, der sich durchaus 
von Maillol entfernte, die 
breite und ein wenig undifferenzierte Form der 
früheren Werke aufgab und aus dem reichen Spiel 
der Verhältnisse und Flächen einen durchaus eigenen 
Ausdruck gewann. Das Besondere liegt in der un- 
gemein zarten Empfindung. Das Malerische scheint 
nicht mehr so schulmässig ausgeschieden wie früher, 
aber gefährdet auch jetzt nicht im geringsten die 
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kubische Illusion. Alle Verhältnisse sind straffer. 
Mancher Betrachter wird den Kopf zu klein finden. 
Doch ist es unmöglich, sich die schlanke, elastische 
Gestalt anders gekrönt zu denken. Der Kopf ist 
die Konsequenz aller anderen durchaus überzeugen- 
den Verhältnisse und im 
Grunde nicht mehr an 
der Empfindung, die hier 
den verftihrerischsten 
Ausdruck gewinnt, be- 
teiligt als alle anderen 
Teile des reichen Organis- 
mus. Er gelangt als Stil- 
mittel erst nachträglich, 
nachdem uns die Empfin- 
dung längst gewonnen 
hat, zum Bewusstsein. 
Man besinnt sich, wo 
man ähnliche Reize finden 
könnte. Das renoirhaft 
Behäbige Maillols fehlt 
ganz, aber ein Hauch von 
Hellenismus bleibt ge- 
wahrt; ein Hellenismus, 
der sich mit ganz ent- 
gegengesetzten Dingen 
verträgt unddeutlichnach 
Norden weist, den wir 
zuweilen auch in dem 
Lächeln gotischer Stein- 
figuren zu finden meinen. 
Und diese Richtung 
wird noch viel deutlicher 
in dem letzten und be- 
deutendsten Werke 
Lehmbrucks, der grossen 
knieenden Frauengestalt, 
die im vorigen Herbst- 
salon erschien und in der 
Wiistenei dieser Jahres- 
schau wie eine Oase wirk- 
te. Sie ist jetzt, nebst ande- 
ren Werken Lehmbrucks, 
in der Berliner Sezession. 
Das Gotische scheint alles andere zurückzudrängen. 
Doch ist es keine entlehnte Gotik. Keine Einzelheit 
deutet auf eine Form, die geschickter Verwendung 
diente. Der überlieferte Begriff des Gotischen scheint 
sich auszudehnen und auch uns, die späteren Enkel 
der Gotik, und unsere Eigenheiten zu umfassen. 
Ähnliches empfand man schon vor gewissen Werken 
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Rodins. In der Gestalt Lehmbrucks meint man 
jenen Gefühlsinhalt, der nicht mit dem Namen der 
Gotik verschwand, noch freier, noch abstrakter zu 
spüren. 

Ein sehr kühnes und sehr jugendliches Werk. 
Die Mängel werden ihm so genau nachgerechnet 
werden, dass ich nicht nötig habe, darauf hinzu- 
weisen. Wenn man nur ausser den langen Beinen 
auch das andere sehen möchte, das sich nicht ohne 
weiteres jedem auf zweiBeinen laufenden Sterblichen 
erschliesst: das sehr Keusche, Dichterische dieser Bild- 
hauerei, die mit neuen Organen adelige Züge un- 
serer Rasse aufdeckt. Ein sehr reiches Werk trotz 
aller seiner Fehler, denn sie thun der Hauptsache 
keinen Abbruch, gehören zu jenen, die aus Über- 
schuss, nicht aus Mangel entstehen, die wir hinnehmen 
wie die verfehlten Perspektiven Cezannes und die 
übertriebenen Rundheiten Renoirs, die wir dulden 
dürfen, weil sie Folgen, nicht Anlässe sind, und in 
einer Zeit wie der unseren dulden müssen. Und ein 


notwendiges Werk, vielleicht sein bester Titel. 
Endlich einmal eins, das nicht aus hundert be- 
langlosen Gründen entsteht, sondern aus dem einen, 
der allein grosse Werke bestimmt. 

Ich werde mich hüten, einem Menschen von 
dreissig Jahren eine glänzende Zukunft zu prophe- 
zeien, obwohl die Dinge, an denen er gegenwärtig 
schafft, eine weite Fortsetzung versprechen. Er kann 
in ein paar Jahren zu Ende sein und dann würde 
die Abrechnung mit ihm das Debüt notwendig 
strenger schätzen. Aber die Existenz eines Bildhauers, 
der mit seinem Material neue Konzeptionen erreicht, 
ist heute ein solches Wunder, dass man die Gelegen- 
heit, den lauernden Pessimismus über unsere Kunst 
zu dämpfen, nicht versäumen darf. Vielleicht ge- 
hört der kleine Westphale, in dessen stiller Art man 
nicht den Reichtum seiner Erfindung vermuten 
wiirde, zu den Deutschen, die endlich sich bequemen, 
das reiche Erbe Frankreichs anzutreten, das den 
Franzosen aus den Händen zu gleiten droht. 
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DIE SAMMLUNG EDUARD FUCHS 
voN 


ROBERT BREUER 


“іе Sammlung des Herrn Eduard 
Fuchs wird durch ein Zwei- 
faches charakterisiert. Sie ent- 
hält, bis auf Slevogts „Verlore- 
[A nen Sohn“, keine grossen For- 
=| mate, fast nichts, was auf Aus- 

= 3) stellungen gewesen ist, kaum 
ein Bild, das eine öffentliche Geschichte hat. Alles, 
was dieser Sammlung angehört, ist in besonderem 
Grade Autogramm und von dem Künstler mehr für 
sich selber als für einen Fremden gemacht. Man sieht 
sofort, dass Eduard Fuchs nur weniges durch den 
nüchternen Prozess des Einkaufes beim Kunsthändler 
erwarb; man sieht,dass er seine Schätze ohne Vermitt- 
ler sich aus den Werkstätten der Künstler holte. Man 
möchte meinen, dass die meisten dieser Bilder im 
Atelier aufgestöbert und gleich mitgenommen wur- 
den, Selbst von den Daumiers möchte man das sagen. 


Alles in dieser Sammlung zeugt von einer freund- 
schaftlichen Intimität des glücklichen Pflegers zu den 
Vätern der Bilder. Man spürt, dass die Künstler ihre 
heimlichen Kinder Herrn Fuchs gern mitgaben, weil 
sie wussten, dass sie sozusagen in der Familie blieben. 
Dieser Sammler ist einer jener Liebhaber, bei denen 
Bilder gut und sicher geborgen sind und nie in 
schlechte Gesellschaft kommen. Weil er eigentlich 
nur sich selber sammelt, kann solch ein leidenschaft- 
licher Amateur nie etwas Fremdes in sein Haus brin- 
gen. Und das ist das zweite, was diese Sammlung uns 
besonderssympathisch und sofort vertraut macht: sie 
eint drei homogene Geister, drei, die zueinander ge- 
hören. Daumier, Liebermann und Slevogt wurden 
durch einen Akt geschichtlicher Notwendigkeit ver- 
eint. Liebermann liebt den Daumier und Slevogt ver- 
dankt ihm viel. So im Nebeneinander ist es sofort 
deutlich, wie wahr solche Liebe und wie erkennend 
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und fruchtbar solcher Dank ist. Auch dadurch 
aber weicht aus dieser Sammlung alle Kühle und 
Objektivität des Museums; sie wirkt durchaus wie 
eine Stätte gemeinsamer, immer lebendiger Arbeit. 
Der Austausch unter den dreien scheint dauernd 
vor sich zu gehen; etwas Motorisches, etwas Schöp- 
ferisches ergreift den Beschauer dieser stillen Samm- 
lung. Entwicklungslinien entwirken sich. Wenn 
man an die Sammlung Weber zurückdenkt, deren 
Auktion kürzlich das Ereignis des internationalen 
Marktes war, und sich erinnert, wie diese Samm- 
lung stolz darnach gestrebt hat, die Register der 
Kunstgeschichte vollkommen zu erfüllen, so muss 
man willig sagen, dass solcher kaltblütigen und not- 
wendig oft genug qualitätslosen Anhäufung ent- 
gegen, die kleine Sammlung Fuchs lehrt, um wie- 
viel gesünder und hoffnungsreicher es ist, wenn 


nicht das Schema des Alphabetes, 
sondern verstehende Leidenschaft, 
eifersüchtig und einseitig, das 
wählte, was das eigene Wesen be- 
fahl. 

Fuchs ist ein Schriftsteller; er 
verfasste dicke Bücher über die 
Geschichte der Karikatur und die 
der Sitte. Auch dabei hat er sich 
als ein Sammler erwiesen. Der Wert 
solcher Bücher steckt nicht zum 
wenigsten in der Entdeckung und 
Herbeischaffung des Materials. Es 
gilt, findig und eifrig zu sein; ein 
leichter Grad von Besessenheit muss 
sich ordnender Pedanterie gesellen. 
Es gilt, die geheimsten Mappen der 
Bibliotheken und die letzten Win- 
kel der Antiquare zu durchsuchen. 
Zumal, wenn man wie Fuchs die 
Geschichte des Erotischen und aller 
galanten Laster illustrieren möchte. 
Die Berufsarbeit hat Herrn Fuchs 
gelehrt, seltene Drucke genau an- 
zusehen; sie lehrte ihn, aus der 
Fülle das Typische zu sondern. Es 
war nur konsequent, dass der Histo- 
riker des gesellschaftlichen und 
politischen Spottbildes mit beson- 
derem Eifer nach Gavarni greifen 
und in grösster Erregung an Dau- 
mier geraten musste. Dass er von 
diesem Rebellen, von der Fanfare 
der Revolution, bedingungslos 
überwunden wurde, erklärt sich um so leichter, als 
Fuchs nach seinem Fühlen und Denken ein Re- 
volutionär ist. Es dürfte im allgemeinen nicht 
schicklich sein, einen Kunstfreund nach Konfession 
und Partei zu befragen; für die Sammlung Fuchs 
ist es wesentlich, ja entscheidend, dass ein revolu- 
tionäres Temperament sie zusammenbrachte, Es 
klingt recht literarisch, wenn Fuchs erzählt, wie er 
in Daumier den elementaren Ausbruch der Revolu- 
tion, in Liebermann deren Objektivierung, in 
Slevogt neue Brandfackeln des revolutionären En- 
thusiasmus suche und empfange. Wenn man solche 
Meinung aber nicht wörtlich nimmt, vielmehr als 
ein in knappe Begriffe gebrachtes Bekenntnis vom 
innersten Erleben, dann wird einem die determi- 
nierte Zusammengehörigkeit dieser Sammlung mit 
diesem Menschen restlos erschlossen. Es giebt hier 
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Wurzelgemeinschaften; ein Metaphysikum webt 
um diesen Besitz. 

Fuchs ist nicht das, was man gemeinbin einen 
Kenner heisst. Alles Artistische, die Ästhetik um 
ihrer selbst willen ist ihm verhasst. Seine Ein- 
seitigkeit kennt kein Maass; Renoir ist für ihn fast 
Kitsch, und einen Gauguin würde er kaum auf- 
nehmen. Er kennt nur seine heilige Drei. Auf 
sie wies ihn‘ sein Instinkt; ihm allein vertraute er 
sich. Es giebt in der Kunst keinen besseren Führer. 
Auch keinen, der das Sammeln einträglicher machte, 
Wer nur zu kaufen vermag, was die Auguren be- 
reits abstempelten, wird immer viel bezahlen müssen. 
Fuchs kaufte seine Daumiers vor der jüngsten Hausse, 
und auch bei Slevogt begann er früh genug- So 
darf er heute mit behaglichem Selbstbewusstsein 
und mit gerechtem Stolz auf seine Bilder blicken, 
die ihm gehören, weil er sammelnd selber stets sein 


eigen war. 
ж 


Von Honoré Daumier enthält die Sammlung 


sechs Ölgemälde, vier Aquarelle und acht Zeich- 
nungen. Das grösste der Ölbilder ist 65><47 cm. 
Solch Material reicht gewiss nicht hin, um dem 
Unerfahrenen eine erschöpfende Vorstellung von 
den künstlerischen Gewalten des grossen Franzosen 
zu vermitteln. Der Eingeweihte aber fühlt beim 
Durchsehen der Tafeln und Blätter mit lebhaftem 
Vergnügen das ungeheure Drama von der Geburt 
der modernen Kunst erwachen. Michelangelo und 
Rembrandt steigen zeugungsstark herauf. Gericault 
und Delacroix recken sich als Mittler. 

Die „Pferde іп der Schwemme“ sind von diesen 
Daumiers am besten bekannt, Die auf Holz ge- 
malte Ölskizze war früher bei Vollard und ist von 
Klossowski abgebildet worden. Eine alltägliche 
Szene war es, die Daumier hier gestaltete; er machte 
daraus eine Apotheose höllischer Rosse. Barocke 
Energien scheinen die Maasse der Tafeln zu zer- 
sprengen; die Kaimauer, die den Hintergrund bildet, 
und der Brückenbogen, der den Raum rechts ab- 
schliesst, werden zunichte vor den gigantischen Sil- 
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houetten und den berstenden Massen dieser Bestien. 
Ein Peitschenschlag reisst durch die Luft; in jäher 
Diagonale stösst die animale Kraft mitten durch 
die Fläche. Ein irdischer Vorgang wurde ins My- 
thologische gesteigert; allein dadurch, dass die Natur 
auf wenige, gespannte, sich ewig entladende Hiero- 
glyphen gebracht ist. Mit geballter Faust wurde 
ein Rhythmus niedergeschrieben, und doch blieb 
die Natur unverletzt. Man fühlt das von den Pferden 
gestampfte Wasser, fühlt das Behagen des Tieres, 
das links am Rande bis zum Bauch im Fluss steht; 


same Groteske, zu der Daumier die mit Harmlosig- 
keit verhüllten Figuren des Moliere entkleidete. 
Das sind nicht mehr Spassmacher, die zum Ver- 
gnügen der Hofgesellschaft einen bäurischen Watteau 
tanzen; der Witz ward zur Grimasse, hinter der ver- 
zerrten Fratze lauert die Grausamkeit auf die her- 
vorbrechenden Takte der Carmagnole. Es ist be- 
wundernswert, wie diese Wandlung des Themas in 
jedem Molekül des Farbauftrages zum Ausdruck 
kommt. Noch leuchtet ein letzter Schimmer von 
Watteaus Edelgestein; unbändige Kraft aber zer- 
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man hört das Wiehern um das Haupt, das sich ge- 
spenstisch hinter der Massivität des einen Lastgaules 
heraufhebt. Es giebt auf dieser Tafel Stellen, die 
an den Fries des Parthenon denken lassen. Das Er- 
staunlichste aber bleibt die Wirkung der Leeren, 
Von dort, wo keine Farbe sitzt, strömt vielfache 
Kraft. 

Die kleine, kaum zwei Hand grosse Holztafel 
»Scapin und Pierrot“ erinnert sehr an die grössere 
Leinewand der Sammlung Henry Rouart. Was vor 
uns liegt, ist kaum mehr als eine Notiz und doch 
gewittert in diesen wenigen Pinselhieben die grau- 


SEPIAZEICHNUNG 


fetzte die Epidermis der Miniatur und entrenkte 
das Vollendete zu wilder Monumentalität. Auch 
in solcher Art wirkte ein barockes Element; die 
Dramatik des Barockes ist das Pathos aller Revolu- 
tionen. 

Was Fuchs sonst noch von Daumier besitzt, ist 
gut geeignet, aus der Vorstellung des Kennenden 
den Dämon des gallischen Rembrandt wachzurufen. 
Ein Aquarell zeigt den typischen „Richter“; als ein 
Phantom der Nacht taucht die Gefühllosigkeit aus 
dem Dunkel. Medusenhaft wirkt das selber zum 
Ornament erstarrte Antlitz. Was Delacroix von 
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Daumier sagte, bestätigt 
sich: „Er besass von 
Michelangelo die rätsel- 
hafte Gabe, mit einem 
Arm oder Bein, mit einem 
Stück Physis, ein Drama 
zu spielen.“ Aus der 
Modellierung dieser Joch- 
bögen, dieser Backen- 
knochen, dieser vorge- 
schobenen, verbissenen 
Unterlippe lässt sich das 
Schicksal solch eines Ge- 
rechtigkeitshandwerkers 
ablesen. Daumier hasste 
diese Aasgeier der Paragra- 
phen; er hat dem Komö- 
diengekreisch ihrerRabu- 
listik und dem gesättigten 
Behagen ihres Hyänen- 
triebes Szenen grauen- 
voller Fressgier entrissen. 
Für die Grösse seiner 
eigenen Menschlichkeit 
spricht es, dass dabei der 
Karikaturist Halt machte 
vor der Grossheit des 
Rhythmus, der selbst im 
Verachteten unsterblich 
lebt. Das giebt auch sei- 
ner grausamen Verhöh- 
nung der bourgeoisen 
Parlamentarier die klassi- 
sche Form. Fuchs hat 
eine dieser kleinen Sepia- 
zeichnungen, auf denen 
die Orgien des fauchenden 
Kapitalismus sich aus- 
toben; die Erinnyen der 
Kommune wetzen die 
Harpyienschnäbel. Das 
Profil solch eines fanati- 
schen Schädels, die pla- 
stische Quadratur solch 
eines Vollgesichtes macht 
an das furchtbare Maass 
antiker Masken denken. 
Wie auf dem „Chanson 


à boire“ oder dem „Barrabasbild“ erzwingt Daumier 
auch auf diesem Fetzen Papier durch ein halbes 
Dutzend Käpfe den Eindruck einer drängenden 
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Menge. Solche Intensitát 
der Wirkung, durch ein 
Minimuman Schriftziigen 
gezeugt, macht auch den 
„Mann in der Loge“ zu 
einer unvergesslichen Vi- 
sion. Wie diese Hände 
das Fernglas umfassen und 
an die Augen drücken, 
wie sich diese Augen, die 
unsichtbar bleiben, durch 
die Röhren hervorschie- 
ben und gierig das Büh- 
nenbild schlürfen, das ist 
von jener Heftigkeit, die 
der libyschen Sibylle oder 
dem Jonas von der Six- 
tinischen Decke dieGrösse 
giebt. 
+ 

Max Liebermann ist 
in der Sammlung Fuchs 
zwarbescheiden, aber sehr 
charakteristisch vertreten. 
Man kann seine Entwick- 
lung von den frühesten 
holländischen Landschaf- 
ten bis etwa zu den „Po- 
lospielern“ gut verfolgen; 
man sieht gewissermassen 
Tagebuchstenogramme 
dieses konsequenten und 
immer logischen Auf- 
stieges. Jenen entschei- 
dungsreichen Jahren, da 
das „Altmännerhaus“ und 
die „Schusterwerkstatt“ 
entstanden, gehört eine 
auf Pappe gemalte Skizze 
von drei Stickerinnen. 
Das Licht ist bereits die 
Hauptperson; die Dinge 
und Menschen sind nur 
dazu da, Hell und Dunkel 
sich manifestieren zu 
lassen. Es blieb trotzdem 
ein Rest von altmeister- 
licher Freude am einzel- 


nen wirksam. Man glaubt einen Augenblick, aus 
den Gesichtern noch Ähnlichkeiten lesen zu können; 
es regt sich noch heimlich ein Interesse am Physio- 
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gnomischen. Ganz entzückend ist, wie die Lücken, 
die leeren Stellen, bildsam wirken; das Auge wird 
produktiv und ergänzt, bei der mittelsten etwa, den 
Unterarm. Solcher Anreiz zur Produktivität des 
beschauenden Auges nimmt zu in dem Maasse, wie 
Liebermann allem Gegenständlichen, auch dem 
Licht, die knappste Formel abzugewinnen weiss, wie 
er sich diese Formel diktieren lässt. Es ist, als ob 
der Maler und das 
Naturobjekt, beide 
mit Bewusstsein be- 
gabt und doch nur 
dem Instinkt folgend, 
gemeinsam diese For- 
mel fanden. Das Pa- 
stell eines Kornfeldes 
vom Jahre 1897 zeigt 
schon diese gestei- 
gerte Art, die ent- 
scheidende Form in 
asketischer Beschrän- 
kung zu geben. Es 
ist alles nur ange- 
deutet und wirkt 
doch alles unendlich 
richtig; das Kornfeld 
rauscht, der Mann 
schreitet und der 
Baum wächst. Später 
hat Liebermanndiese, 
nur ihm in solchem 
Grade gegebene, die 
moderne Lebensart, 
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die exakte Anschauungsweise und den motorischen 
Pantheismus des Grossstädters ausdeutende Konzen- 
trationskraft, an so beweglichen Objekten, wie es 
badende Knaben und Reiter sind, entwickelt. Aus 
dieser Phase gehören der Sammlung Fuchs einige 
schöne Arbeiten. Von 1902 die Knaben, kaum 
mehr als ein paar Tupfen; aus dem gleichen Jahre 
„Reiter und Reiterin am Strande“. Man denkt an 
das selbsterkennende 
Wort: mit einem ein- 
zigen Pferdebein ... 
Wieviel wägenden 
Gefühl bedurfte es, 
um die Überschnei- 
dungen dieser beiden 
Reiter, ihren Paralle- 
lismus und ihre Bre- 
chungen festzulegen. 
Wievielanatomischer 
Instinkt musste sich 
sammeln, um durch 
einen Pinselzug den 
Extrakt des Körper- 
haften und die Span- 
nungshöhe der Be- 
wegung in eine neue 


Art des Lebendig- 
seins umzusetzen. 
Wieviel natürlicher 


und unbeirrbarer Ge- 
schmack war not- 
wendig, solche Le- 
bensfülle zugleich 
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eine unverrückbare Dekoration der Fläche sein zu 
lassen. Es ist das grosse Geheimnis der Natur, dass 
sie die volle Wirksamkeit ihrer ewigen Kraft dem 
Menschen nur durch die Abstraktion der Kunst 
ausliefert. Nie hat eine Strasse in all ihrer grünen 
und flirrenden Wirklichkeit uns so ergriffen, wie 
das durch das farbige Gewirk geschieht, in dem 
Liebermann so und so oft die vielfältige Beweg- 
lichkeit einer Amsterdamer Gracht oder eines jener 
vollgestopften Kanäle dieser lärmenden Stadt aus 
dem Vergänglichen zum Bestehen hob. Auch davon 
treffen wir bei Fuchs eine Probe, ein ganz delikates, 
ganz juwelenhaftes Stückchen Malerei. Im grünen, 
von der Sonne durchtränkten Schein schwimmt das 
vom Licht überfangene Rot wehender Fahnen. 
VonLiebermanns Bildniskunst gehört der Samm- 


lung Fuchs nur eine Zeichnung zu dem 
Porträt des Baron von Berger. Über 
Liebermanns Versuche, der Natur ent- 
fernt, zu komponieren, berichtet eine 
dem Jahre 1907 entstammende Skizze 
zu der zweiten Version von „Simson 


und Delila“. 
Ka 


Am häufigsten treffen wir in der 
Sammlung Fuchs Bilder von Max Sle- 
vogt. Zu diesem Maler hat der sam- 
melnde Schriftsteller ein besonderes 
Verhältnis, das gewiss vor allem dem 
leidenschaftlichen Illustrator gilt. Von 
1900 an, dem Jahr, da Slevogt Mün- 
chen verliess, um über Frankfurt nach 
Berlin zu gehen, enthält die Sammlung 
Fuchs wohl für jedes Jahr ein Bild, meist 
mehrere Bilder. Der Münchner Zeit 
gehört ausser einigen Kleinigkeiten von 
denen ein blühender Kirschbaum be- 
sonders interessant ist, das bekannte 
und vielbesprochene Tryptichon „Der 
verlorene Sohn“. So fehlen also jene 
Frühwerke, in denen der Einfluß der 
Diezschule und später die Wandlung zu 
Boecklin deutlich spürbar sind. Es feh- 
len jene Versuche, die dem tempera- 
mentvollen Naturalismus eine halb 
literarische Dekoration einigen wollten. 
Mit dem „Verlorenen Sohn“ wendet 
sich Slevogt einigermassen schroff gegen 
seine bisherige Tradition; wenngleich 
gerade dieses Bild weit mehr als etwa 
die frühere ,,Scherezade“ oder die 
„Danae“ an München denken lässt. Schon die reich- 
haltige Ausstattung, die Waffen, die Kostüme, die 
episodären Nebensächlichkeiten, schon dieses Histo- 
rienhafte, mahnt an Piloty. Aber auch die in Braun 
getauchte Farbigkeit weist noch nach rückwärts. 
Freilich, der rücksichtslose, das Hässliche nicht 
scheuende Realismus, die nervöse Zeichnung, der 
zur Grimasse strebende Stil zeigen deutlich genug, 
dass die Zeichnungen zum Ali Baba, die schon 1898 
entstanden, mehr als eine Zufälligkeitwaren, und dass 
Slevogt einer Gefangenschaft entweichen und zu ir- 
gend einer Freiheit kommen wollte. Darum können 
auch die Tierstudien der jetzt folgenden Frankfurter 
Zeit nicht so sehr wie das neulich Voll that, als eine 
Fortsetzung der Münchner Periode und ihrer „рое- 
tischen und stimmungsvollen Gemälde“ gewertet 


458 


MAX SLEVOGT, STRAND 


sein. Eine „fressende Löwin“, wie sie Fuchs be- 
sitzt, zeugt doch von ganz andern Absichten als von 
Bildern im Sinne einer detaillierten Psychologie 
und einer bühnenmässigen Komposition, Diese 
„fressende Löwin“istmiteiner Art wütenden Natur- 
dranges festgehalten; das gleiche gilt für den „Pa- 
pageienmann“, der in einem Regen von Sonnen- 
flecken steht und wohl einer der ersten Versuche 
Slevogts ist, die volle Figur eines Menschen im 
freien Raum gegen Grün, inmitten kräftiger Farben, 
zu malen. Das Absichtliche solcher Wandlung wird 
noch bestimmter durch die Thatsache, dass 
Slevogt 1900 sein erstes, ganz helles Bild malte, 
ein Stilleben aus einigen antiken, irisierten Fläsch- 
chen, das man bei Fuchs sehen kann. Da lässt sich 
also wohl doch in Slevogts Entwicklung durch den 
Wechsel des Ortes ein sehr entschiedener Wandel 
der künstlerischen Absichten nachweisen. Ја, 
was eigentlich selbstverständlich sein sollte, der 
Umzug wird aus instinktivem Bedürfnis nach sol- 
chem Wandel geschehen sein. Jedenfalls, Slevogt 


IN NORDWYCK, 1908 


ist ein Berliner geworden. Nicht so, wie Lieber- 
mann Berliner ist; als Erfüller der eingesessenen 
Tradition, als Vollender einer bedeutungsvollen 
Entwicklungslinie, als das unbewusste Ziel jenes 
reussischen Rationalismus und jener elastischen 
Klarheit, die Lessings und Chodowieckis Erbe 
waren, die von Menzel zur Wollust des Dogmas 
und der Unfehlbarkeit gesteigert, von Fontane mit 
liebenswürdiger Gelassenheit verwaltet wurden. 
Was Slevogt in Berlin empfangen konnte, war das 
Temperament der jungen Grossstadt, die Freude 
an rastloser Wertzeugung und der Optimismus des 
selbstverständlichen Siegers, Die Früchte dieses 
Berliner Einflusses sind die Bildnisse, die jetzt in 
schneller Folge entstehen, und daneben jene Aus- 
brüche einer schlanken Leidenschaft und einer 
sinnlichen Lust am determinierten Verhängnis, die 
in den D’Andrade-Bildern ihre Höhe erlangen. 
Diese Entwicklung des Künstlers lässt sich in der 
Sammlung Fuchs verfolgen. Ein Porträt, wie das 
der Frau Frieda von 1904 hätte Slevogt in München 
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nocht nicht malen können; ganz mit Recht stellt 
Voll das Bildnis, das Slevogt 1898 von ihm machte, 
dem des Eduard Fuchs von 1905 entgegen. Wenn 
er nun auch dabei insofern irrt, als das Fuchssche 
Porträt denn doch nicht in einem einzigen Tage 
heruntergemalt wurde, vielmehr drei volle Arbeits- 
tage forderte, so ist der Rassenwechsel doch augen- 
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fällig. Um 1898 hätte man leicht Linien rück- 
wärts ziehen können über Leibl zu Holbein, hätte 
dabei aber auch die normale Münchner Malmanier 
streifen müssen. Jetzt, 1905, spürt man das Tempo, 
nach dem Berlin leben muss, man spürt dieses Muss 
des Augenblicks, das Sportliche, das Chirurgische, 
das Training, im wirbelnden Kaleidoskop den Typus 
zu arretieren. Es ist nichts Beschauliches mehr in 


diesem Fuchsporträt; die Malerei der rechten Hand 
erinnert an Daumier. Esist nur natürlich, dass man 
schneller als von München, von Berlin nach Paris 
kommt. 

Zum weissen D’Andrade besitzt Fuchs eine 
prächtige Ölskizze. Ein kristallenes Gefäss scheint 
mit Elektrizität geladen. Ein feuriger Rhythmus 
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zuckt durch das geschliffene Ornament dieses 
Körpers. In den aufiliegenden Jupons der Ärmel 
knistert es von Funken. Die weiss-gelb-orange 
Seidigkeit dieser Impression konnte von Slevogt 
nur gesehen werden, weil er inzwischen Diez und 
Boecklin weit hinter sich gelassen und sich in die 
Atmosphäre der berlinischen Tradition zum Im- 
pressionismus eingelebt hatte. Wie auf Daumier, 
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so weisen die D’Andrade-Bilder, heimlich zwar, 
auf Chodowiecki; und dass Menzel, der Maler des 
Theatre gymnase und der Illustrator des Kugler, 
in Slevogt wirksam wurde, zeigen aufs beste die 
beweglichen Szenen, die jetzt, sich drängend, Mo- 
tive des Don Juan, des Simson und des 
Don Quichote in einer äusserst ge- 
spannten Form variieren. Es ist gut 
begreiflich, dass Fuchs gerade diese 
turbulenten Schauspiele eifrig sammelte. 
Er besitzt drei Simsonszenen; auf der 
besten sehen wir den athletischen Pro- 
pheten die Säulen umreissen. Er zer- 
bricht sie mit den Fäusten, er zertritt 
sie mit den Füssen. Der massige Kör- 
per ist in so starker Bewegung, dass 
er nicht nur jenes alte Steinhaus, dass 
er auch seine neue Welt, das papierene 
Blatt, zu zersprengen scheint. Wir spü- 
ren wieder den revolutionären Barock. 
Solche Unbändigkeit entladet sich auch 
in dem Hengst, der als schnaubendes, 
blauschwarzes Untier, mit den Vorder- 
füssen schlagend, diagonal in die Höhe 
steigt, während im Hintergrund weiss 
und gespenstisch die Stute wartet. Auch 
die „Pferde im Gewittersturm“ und 
die „Wettläufer“ werden geschüttelt 
von diesem Fieber, in jähen Kurven, in 
stossenden und berstenden Massen 
Leidenschaftenrollenzumachen. Immer 
wieder wittert man den Rebellen des 
Charivari. Dieser Zusammenhang wird 
vollkommen durch SlevogtsEpigramme 
zum Thema Don Quichote. Zugleich 
lassen diese beiden bei Fuchs hängenden 
Bilder, wie Don Quichote in die Ham- 
melherde galoppiert, oder wie er mit 
Sancho Pansa seinen abenteuerlichen 
Weg trabt, genau fühlen, wie Slevogts 
skeptischer Elan sich von dem dramati- 
schen Pathos jenes Menschen scheidet, 
der in dem Buch des Cervantes wie in 
der Bibel las. Slevogts Don Quichote 
ist weniger ein herausbrechendes Be- 
kenntnis von dem eigenen, auf eine Schindermähre 
gezwungenen undzueiner blechernenTheaterrüstung 
verfluchten Schicksal; Slevogt begnügt sichmiteinem 
eleganten Pinselspiel. Es treibt ihn die Lust an der 
Arabeske und an dem Capriccio delikater Farben- 
flocken, die ihn auch seine entzückenden Titel- 


blitter, so die Ouverturezu „Alladins Wunderlampe“, 
mitheiterer Sinnlichkeitkomponieren liess. Zuweilen 
freilich schlägt auch bei Slevogt der Dämon in 
flackernden Flammen; so in dem kleinen Bildchen 
aus Tausend und eine Nacht, das zu den Sensationen 
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der Fuchsschen Sammlung gehört. Wie hier die 
nackten Weiber im grellen Feuerschein aufleuchten, 
wie sie sich mit den lauschenden Nachtgesellen zu 
einem diabolischen Knäul verwirren, das ist nicht 
mehr mit disziplinierter Artistik poetisiert, das ist 
mit der Brunst des Visionärs geschaut. 
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Aus Slevogts letzter Periode besitzt Fuchs einen 
hellen „Strand von Nordwyck“, der, mit Lieber- 
mann verglichen, die leichtfltissigere, mehr deko- 
rierende als dekorative Hand zeigt. Ferner eine, 
mit Neuschnee überrieselte Landschaft und eine 
sehr flotte Skizze zu dem eben fertiggewordenen 
„Somali“, nach dem prächtigen Modell, das auch 
den Bildhauer Kolbe erregte. Diese letzten Ar- 
beiten gehören durchaus zu der Klasse der „Georgi- 
ritter“; nur scheinen sie energischer nach grosser 
Flächenwirkung zu streben. Sie lassen darum die 


Monumentalitit. Bei Daumiers wahnwitzigem 
Ritter, der wie eine gigantische Vogelscheuche auf 
seiner deformierten Bestie hockt, bei diesem, aus 
Licht und Schatten wildgekneteten Götzenbilde, 
denkt man an die Teufel und Vampyre, die an den 
gotischen Domen nisten. Man meint das Auf- 
kreischen der Wasserspeier hoch oben vom Dach- 
gesims zu hören. Eine grausame Mystik nimmt 
uns den Atem. Die plastische Gewalt dieses Don 
Quichotegespenstes weckt die Erinnerung an den 
Ratapoil, den Daumier einst in schäumendem Hass 
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Meinung Volls über die letzten Arbeiten Slevogts 
unverständlich erscheinen, nämlich: „dass sie dies- 
seits der impressionistischen Bewegung liegend, ge- 
rade jetzt eine natürliche Weiterbildung zu drei- 
dimensional frei und rund entwickelter Gestalt 
geben“. Genau das Umgekehrte trifft zu und 
scheint auch in Slevogts Wesen begriindet. 
$ 

Am Don Quichote scheiden sich Slevogt und 
Daumier. Slevogt gibt das Ornament einer Episode; 
Daumier hämmert mit wutvollen Schlägen eine 
fürchterliche Groteske zur Grösse einer plastischen 


modellierte, die napoleonische Idee zu töten. Das 
ist es, was dem Werke Daumiers über sich selber 
hinaus zwingende Wirkung gibt: das das Sichtbare 
Symbol für Erlittenes und Gewolltes ist. Daumier 
sieht sich selber, sieht die träumende Sehnsucht des 
Volkes im Don Quichote. In Slevogt glüht kaum 
etwas von diesem Brand zur Aktualität des Tages. 
Er ist kein sozialer Pathetiker. Er spielt gern ein 
wenig Komödie, auch wilde Dinge, Mord und Zau- 
berei; aber er giebt nicht sich selber zum Objekt und 
stirbt nicht an der eigenen Tragik. Er steigt nicht 
aus der Tiefe des Volkes, noch wartet er auf die 
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Resonanz der Masse; er will niemandem Standarte 
und Fanfare sein. Daumier aber hiess man die 
Trompete der Revolution. 

Es giebt von Slevogt das Titelblatt zu einer 
sozialdemokratischen Maizeitung; es ist nicht mehr 
als eine Allegorie von guter Qualität. Durch Sle- 
vogt wird wohl nie jemand auf die Barrikade ge- 
trieben werden. Wenn Daumier aber seine Emeute 


gleich einem vulkanischen Ausbruch hervorstürzen 
lässt, so soll die Welt in Trümmer gehen. Zu 
Slevogt müsste ein geschärfter Thomas Theodor 
Heine und eine männlich vergrösserte Käthe Koll- 
witz hinzukommen, um ihn dem Wesen Daumiers 
verwandt zu machen. Nur einmal ist Slevogt 
diesem Unsterblichsten in Daumier nahegekommen: 
beim schwarzen D’Andrade und bei den dazu ge- 
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hörenden Skizzen zum Besuch des steinernen Gastes, 
deren eine in der Sammlung Fuchs hängt. In der 
toten Hand des Komturen, die von dem Lebenden 
entschlossen ergriffen wird, offenbart sich ewig 
Menschliches. Im übrigen aber, in den Indianern 
des Lederstrumpfes, auch in denen der Ilias und 
in sämtlichen Räubern des Morgenlandes sprüht 
und blitzt gewiss eine fabulierende Phantastik, eine 
pikante Theatralik, eine quirlende Lust an der Vi- 
talisierung von Hieroglyphen; was aber mangelt, 
ist dieses: die Not der Seele und der Schrei nach 
Erlösung. Vielleicht könnte man an die Löwen 
und die Beduinen des Delacroix erinnern; wenn 
man nicht wüsste, dass solche afrikanische Roman- 
tik Daumiers geistigem Vater unendlich mehr war, 
als ein illustrativer Rausch. Delacroix und Daumier 
entwirkten mit jedem Strich Metaphysisches. „Ce 
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gaillard lä a du Michel Ange sous la peau‘, sagte 
Balzac vom jungen Daumier. Die Illustrationen 
Slevogts zeigen eine letzte Verwandtschaft zu den 
sinnlichen Spielen des Watteau. 

Slevogt dankt dem Daumier viel; Liebermann 
liebt ihn. Zuweilen hat man den Eindruck, als ob 
durch solche Liebe dem Daumier eine neue Er- 
füllung käme. Gewiss, wenn Liebermann die 
Fischer, die Bauern oder das Volk von Amsterdam 
gestaltet, so liegt ihm nichts ferner, als die soziale 
Propaganda. Da er aber in Ehrfurcht „sich von dem 
Objekt das Gesetz diktieren lässt“, so wirkt er in 
sein Werk vieles ein von des Menschen Leid und 
Sehnsucht. So kommt es, dass Liebermann, nur 
anschauend und aller illustrativen Absicht fern, 
mehr vom Drama des Lebens gestaltet als Slevogt, 
der sich um die Themen Daumiers müht. 
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ZWEI ALTNIEDERLÄNDISCHE VARIANTEN 
DES FEIGENBLATTES 
von 
KARL VOLL 


Е Kreise des Meisters vom Marientode giebt es 
eine Komposition, die sehr grossen Erfolg ge- 
habt hat und in vielen Wiederholungen vorkommt. 
Die Madonna, deren eine Brust auffallend entblösst 
ist, hält das auf einer Brüstung stehende nackte 
Kind. Neben ihr steht der heilige Josef. Die besten 
Exemplare sind im Wiener Hofmuseum und in der 
Eremitage von St. Petersburg. Ein anderes, recht 
gut ausgeführtes, aber doch nicht sehr qualitäts- 
volles, jedenfalls nicht vom Meister selbst herrüh- 
rendes besitzt die Londoner Nationalgalerie. 

Die Komposition steht unter dem Einfluss der 
Schönheit, wie sie sich die Renaissance dachte: 
üppig und sinnlich. Der grosse Erfolg ist wohl 
damit zu erklären, dass sich diese aus der Berührung 
mit italienischer Kunst kommende Tendenz mit der 


nationalen Feinheit und Sicherheit der Technik ver- 
band. Je eleganter der Künstler zeichnete und malte, 
desto mehr kam die lockende, auch bei Madonnen- 
bildern damals gar nicht selten zu beachtende sinn- 
liche Wirkung heraus. Das scheint nun der Maler 
der Londoner Variante gespürt zu haben; denn er 
verhüllt die etwas gar zu reizvolle Nacktheit des 
Christuskindes durch — nicht etwa ein Feigenblatt, 
sondern durch das Kreuz einesRosenkranzes, das dem 
göttlichen Knaben um die Lenden geschlungen ist. 

Das Kaiser Friedrich-Museum besitzt eine aus 
dem Jahre 1516 stammende grosse Tafel von Ma- 
buse: Poseidon und Amphitrite. Die sehr opulenten 
Gestalten des Paares, das über die Meere herrscht, 
stehen in einer nach Art des Mabuse reich entwickel- 
ten antiken Architektur. Vielerlei Ornamente zeigen 
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des Künstlers Freude an dem Schatz der neuen, aus 
dem Süden übernommenen Zierformen. Hierherrscht 
schon die reife nordische Renaissance, vielleicht ist sie 
in manchen Details sogar schon der Uberreife nah und 
doch klingt überallinderBerechnung undvielfältigen 
Modellierung der Formen noch durch, dass Mabuse 
in spätgotischer Kunstübung erzogen worden war. 
Recht im Einklang damit schien mir immer der 
barocke Charakter des Ganzen und damit wieder 
der Umstand, dass Poseidon an Stelle eines Feigen- 
blattes eine sehr zackige Muschel trägt. Trotzdem 
sich dieser gewiss sonderbare Umstand durch rein 
kunstgeschichtliche Erwägungen erklären lässt, 
zweifle ich heute doch daran, ob meine frühere, 
oben gegebene Anschauung sich halten lässt. 

Es giebtein Buch über Amerika, dasvon America- 
nasammlern sehr geschätzt ist, weil es die zweitälteste 
Ansicht von New York oder vielmehr eine Kopie der 
ältesten enthält. DasBuch ist von Dr.O. Dapper 1673 
in Amsterdam veröffentlicht worden und hat den 
Titel: „Die Unbekannte Neue Welt oder Beschreibung 
des Weltteils Amerika und des Süd-Landes etc.“ 


Der Verfasser behauptet auf dem Titel, dass die 
Abbildungen nach den von ihm im Lande selbst ge- 
machten Beobachtungen hergestellt seien. Ich zweifle 
aber daran, weil ich keine einzige nur annähernd 
richtige Abbildung der für Amerika charakteristi- 
schen Kakteen fand. Da fiel mir nun folgende Stelle 
im Text 5. 319 bei der Beschreibung des Städtleins 
Nata in der Nähe von Panama auf: „Sie gehen ganz 
nackt, ausgenommen, dass die Männer ihr männ- 
liches Glied in einem Schneckenhorne verbergen.“ 

Wenn der Verfasser nicht im Lande selbst war, 
sondern nur aus der von ihm ja auch reichlich an- 
gegebenen alten Literatur über Amerika geschöpft 
hat, dann mag er doch wohl auch bei dieser Notiz 
einer alten Quelle gefolgt sein. Es scheint mir nicht 
ausgeschlossen, dass Mabuse, der in seiner Heimat 
leicht mit Seefahrern zusammenkommen konnte, 
von einem solch merkwürdigen Bekleidungsstück 
der Eingeborenen gehört hat, und dass er es für 
eine Tafel benutzte. Das wäre nun ein sehr inter- 
essanter Fall und vielleicht der erste von einer Be- 
einflussung niederländischer Kunst durch Amerika. 
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BERLIN 


Die Gruppe der ,,Futuristen“, die 


einer Veranstaltung des ,,Sturms“ ausgestellt hatte, inter- 
essiertnurineiner Weise: völkerpsychologisch. Es handelt 
sich um italienische Künstler. Italien ist ein hinter der 
modernen Entwickelung zurückgebliebenes Land, dasden 
Ehrgeiz hat, das verlorene Terrain mit doppelt raschen 
Schritten wieder aufzuholen. Es ist etwa in der Lage 
Russlands, der slavischen Länder oder Ungarns. Wenig- 
stens im Künstlerischen. Darum sind diese jungen italie- 
nischen Revolutionäre so radikal bestrebt, den Impres- 
sionismus nicht nur zu erobern, sondern gleich auch 
Den Teufel auch, man 
In der 


weit darüber hinauszugehen. 
soll doch sehen, dass nun auch sie da sind. 
jungen russischen Kunst ist es ähnlich; Anarchismus 
ist wohl stets die Kulturform der sehr Ehrgeizigen, 
denen es an innerer Gestaltungskraft fehlt. Es ist be- 
zeichnend, dass es allen diesen nach oben 
drängenden Völkern zweiten Ranges 
durchaus an Talent mangelt und an leben- 
digen Traditionen. 

Die Futuristen sind insofern wasch- 
echte Neu-Italiener, als sie, ihrer Malerei 
nach, unsagbar talentlos sind. Da sie aber 
talentlos sind und doch das „Höchste“ 
und das „Letzte“ wollen, so muss not- 
wendig nicht nur der Kitsch, nicht nur 
die Phrase, sondern sogar die Lüge zum 
Vorschein kommen. Siehr man von all 
dem geschwollenen Unsinn der Gedan- 
kenornamentik ihrer Manifeste — unter 
dem thun sie es nicht — ab, so bleibt als 
Kern etwa die Meinung man könne, nein 
man müsse Bewegung, das heisst mehrere 
zeitliche Zustände zugleich oder besser: 
die Zeit schlechthin malen. Nicht im 
übersetzten Sinn, wie Rembrandt es ge- 
than hat, nein, die Zeit an sich als opti- 
sches Erlebnis. Ebensogut könnte man 
behaupten, es liessen sich Geräusche 
malen. Man sieht: wo es an Talent fehlt, 
da stellt sich gleich wieder die Ideen- 
kunst, die erzählende Stoffkunst, die an 
Gegenständen haftende Romantik ein, 
Was vor hundert Jahren vornehm emp- 
findendeMänner in der Malerei mittels 
der Legende, der Historie, der Anekdote 
wollten, das will hier ein lautes, unvor- 
nehmes Jünglingsgeschlecht mit Hilfe des 
woblfeilen Symbols sozialer oder natur- 
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wissenschaftlicher Färbung. Mehr ist über diese Er- 
scheinung nicht zu sagen. Mit der modernen Malerei 
har diese neuesre Bewegung kaum noch zu thun. Es 
ist eine neue, immerhin merkwürdige Art jener Kultur- 
charlatanerie, die heute epidemisch gleich ganze Be- 
völkerungsteile ergreift. Was von fern in den Malereien 
der Symbolkonstrukteure, die sich Futuristen nennen, 
die Kunst berührt, das haben Künstler wie Strathmann, 
Klimt, Thorn-Prikker, Toorop, Khnopff, Stuck, van de 
Velde, Endell und andere mit persönlicher Gestaltungs- 
kraft und sachlicher Logik längst schon ausgebildet. 
Wenn man vor den Bildern der Futuristen erstaunen 
muss, so thut man es nur um der Talentlosigkeit willen, 
die sich darin offenbart. 
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Ein paar Zimmer mit feinen alten französischen 
Möbeln waren bei Herrmann Gerson ausgestellt. Neben 
den englischen Mustern — man wurde an die vorzüg- 
liche Ausstellung der englischen Möbel, die vor zwei 
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Jahren in denselben Räumen stattfand, erinnert — 
können auch diese französischen Formen, vor allem die 
der Revolutionszeit, unseren modernen Mébelkiinstlern 
als Vorbilder empfohlen werden. Als Vorbilder, nicht 
als Objekte der Nachahmung. 


ж 


Bei Paul Cassirer gab es eine herrliche Cézanne- 
ausstellung. Der grosse Saal sah aus wie ein Museums- 
raum mit Bildern eines alten Klassikers. Es ist von 
Cezanne in diesen Heften schon so oft die Rede ge- 
wesen, dass sich ein Eingehen aufs Einzelne in diesem 
Fall erübrigt. Um so mehr als wir demnächst wieder 
einen Aufsatz über diesen grossen modernen Meister 
zu bringen gedenken. Zudem: wenn man anfängt findet 
man nicht leicht ein Ende, weil diese edle Malerei sich 
des ganzen Menschen bemächtigr. 

Selbst neben diesen Bildern noch 
Slavona lebhaft zu interessieren. Sie ist eine Frau, das 


wusste Maria 


heisst, sie ist als Künstlerin nicht selbständig, sie lebt 
von den Anregungen der Männer; wie sie es aber 
thur, das stellt sie in die erste Reihe aller modernen 
Malerinnen. Sie hat von Renoir und Manet, 
Monet und Slevogt gelernt und noch von vielen An- 


von 


deren; aber sie hat es so intelligent, frisch, unbefangen 
und vornehm-kühn gethan, wie man es selten finder. 
Ihre Malerei ist herzhaft, heiter. und wahrhaft liebens- 
würdig. Sie versteht mit einem unschuldigen Raffine- 
ment vom Technischen, von der Form und der Farbe aus 
zu denken und zu gestalten. Vor allem zwei Blumen- 
sträusse von renoirartigem Reichtum geben von der 
künstlerischen Kultur dieser Frau eine hohe Meinung; 
und in dem grossen Bildnis Maria Mayers in ganzer Figur 
ist die Anschauungsweise Manets so ins Frauliche über- 
tragen, wie die neben dem Meister doch lebende Berthe 
Morisot es verständnisvoller auch kaum gekonnt hätte. 

E. R. Butler, der englische Schwiegersohn Monets, 
beweist mit seinen Bildern, wie leicht sein ihm zum 
Vorbild gewordener Schwiegervater von Nachahmern 
ad absurdum geführt werden kann. 

Der in Paris lebende Deutsche E. Н, Wolff steht 
noch schwankend zwischen zwei Darstellungsformen. 
Doch enthalten seine Arbeiten an vielen Stellen etwas 
Treffendes, das auf Entwickelung deuter. 
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Die Ausstellung bei Fritz Gurlitt harten schon 
sommerlichen Charakter insofern, als eine grössere An- 
zahl gewichtiger alter Bilder aus dem Besitz des Hauses 
gezeigt wurden. Von dem Münchner Seyler sah man 
geschmackvolle, dekorativ breit — zu breit — gemalte 
Strandbilder, von Eva Stort Beispiele einer ernst streben- 
den Landschaftskunst und von Hodler einige seiner 
graziös harten Landschaften und Zeichnungen. Der 
Deutsch-Amerikaner O. Bluemner überzeugt mit seinen 
starkfarbigen Vereinfachungen nur halb. Es sieht aus, 


als wäre er mehr von einer übernommenen Darstellungs- 
form als von eigenen Naturempfindungen ausgegangen. 

„Arbeit“ hiess die Kollektivausstellung, die der 
Münchner Fritz Gärtner bei Keller und Reiner veran- 
staltet hatte. Seinen Bildern, Zeichnungen und Skulp- 
turen nach ist Gärtner ein Mann schnellfertiger Be- 
geisterung. Seine Art ist rauschhaft. Er will das ,,Grosse“, 
aber er will es immer auf den ersten Hieb und in kür- 
zester Zeit. Er sucht es im Stoff. Er glaubt, wenn er 
das wirkungsvolle Motiv hat oder den starken Kontrast, 
Es ist schade, dass soviel 
Pulver umsonst verschossen wird. Die Pathen dieser 
effektreichen, explosiven und recht rohen Kunst sind 
Miller, Segantini, Liebermann und Meunier vor allem. 
Am meisten Anteil aber hat das Münchner Atelier. 

К. 5. 


so habe er schon das Werk. 


DÜSSELDORF 


In der Kunsthalle gab eine Kollektion von 43 
neueren Werken A.Deussers einen interessanten Über- 


blick, an Proben aus den Jahren 1905—11. Die 
früheren Bilder — tonschöne. Landschaften mit be- 
wegten Figuren — sind noch ganz impressionistisch 


und unstreitig am originellsten und erfreulichsten; 
während nachher der Einfluss Cézannes zwar.nach der 
rein technischen Seite hin günstig (in bezug auf Rein- 
lichwerden der Palette und lebhaftere Instrumentie- 
rung der Farbe), hingegen in geschmacklicher Be- 
ziehung eher verwirrend gewirkt har, Es wäre viel- 
leicht gut, diese Kollektion einmal aus dem Westen 
herauszuthun und sie einer schärferen Konkurrenz 
(Berlin!) gegenüberzustellen; gewiss könnte provinzielle 
Überwertung da verdientermassen korrigiert werden, 
A. Е. 


BREMEN 
Platzmangel zwang uns im vorigen Heft diesen Schluß 
des Berichtes über die Künstlerbundausstellung zurückzustellen. 
Wir lassen ihn hier folgen. D. Red. 


In einem Kabinet hat man einige Vertreter der 
Neuen Sezession und der Münchner Neuen Künstler- 
vereinigung als ein Völkchen für sich erwas eng zu- 
sammengethan. Dem kritischen Kunstfreund, der, aus 
einer anderen Umgebung erwachsen ihnen entgegen- 
tritr, geziemt es zu schweigen. Es ergeht ihm wie einem, 
der Gedichte in einer Sprache rezitieren hört, die er 
nur unvollkommen versteht. Sein Gefühl sagt ihm, 
dass hier in Pechstein, Erbslöh, Nolde, Kanoldt, Mel- 
zer starke Begabungen leben. Und wenn irgend etwas 
seine Sympathie diesen — nicht an Jahren, aber an 
Zielen — Jüngsten zuwenden kann, so ist es die mass- 
lose und unanständige Verlästerung, der sie bei einem 
Teile des Publikums ausgesetzt sind. 

Im Skulpturensaal wiederholt sich in kleinerem Rah- 
men und in strengerer Auswahl das Nebeneinander der 
Gemälde. Auch hier begrüssen wir alte Bekannte — 
Tuaillons vortreffliches grosses Relief des Herkules mit 
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dem Eber, Elkans polylithe Persephone und die ernsten 
reifen Biisten Hahns. Dieser Letzte überrascht uns 
übrigens noch mit einem sehr gelungenen ersten Versuch 
in Porzellanplastik, einem lächelnden Frauenköpfchen 
von liebenswürdigster Anmut. Klinger har als seine 
neueste Arbeit einen Marmorbrunnen eingeschickt. 
Einem korinthischen Kapitell von mächtigen Ausmes- 
sungen entsteigt, wie dem Kelche einer grossen Blume, 
bis zur Hüfte sichtbar ein junges Weib, das sich mit 
eingestemmten Händen nach vorn neigt, als wollte 
es sich in dem Wasserspiegel unten beschauen. Be- 
fremdlich — und menschlich ergreifend in dem Ringen 
um den lebendigen Ausdruck einer tiefgefiihlren Idee. 
— Kolbes anmutig bewegte Japanerin repräsentiert den 
verfeinerten Impressionismus der Plastik und Hoetger 
den neuen Stil, der über Maillol zu orientalischen Quel- 
len der Anregung zurückweist. Hoetgers strenger und 
edler Bronzeguss eines jungen Weibes gehört zu dem 
Wertvollsten der Ausstellung. Von den starren poly- 
chromierten Terrakottafiguren Erich Stephanis sei nur 
bemerkt, dass sie den immer beherzigenswerten Beifall 
der Jugend finden. 

Die lehrreiche und anregende Ausstellung hat in 
Bremen dieleidenschaftlichsten Diskussionen und reich- 


liche, zum Teil recht trübe Redeströme ausgelöst. 
Gusrav Pauli. 


HAMBURG 

Das Ereignis des Monats März sollte eine Ausstellung 
älterer Hamburger Porträts (bis 1850) aus Privatbesitz 
werden, die der Kunstverein veranstaltet hat. Da aber 
Lichtwark seit bald dreissig Jahren alles wirklich Gute 
für die hiesige Kunsthalle an sich gezogen hat, so ist 
im Privatbesitz nicht viel übrig geblieben. 

Der Kunstsalon Commeter brachte eine gute Reihe 
von Landschaften, Porträts und Einzelfiguren Hodlers. 
Von den neueren Werken sind eine grosse „sitzende 
weibliche Gestalt“ und Landschaften vom Thuner See 
voll Kraft und Zartheit, rein empfunden. Dazu kamen 
vier Bilder aus der hiesigen Privatsammlung Friedmann. 

Im Kunstsalon Bock ragte aus einer Unmasse von 
Mittelmässigkeiten nur der junge Fr. Wehlandt, ein 
Beckerath-Schüler, mit einem malerisch freien »Selbst- 
bildnis“ und einem „Schauspieler-Porträt“ hervor. 

Im April war bei Commeter mit grossem Aplomb 
der Budapester Rippl-Ronai eingezogen, dessen Malerei 
mit naiver Unverfrorenheit an die mittlere Zeit varı 
Goghs anknüpft und nach einem Rezept Bild auf Bild 
heruntermalt, Diesen Ausländer nach Hamburg zu 
importieren war nicht eben ein Verdienst. Daneben 
waren Farbenholzschnitte des Bozeners Carl Moser 
ausgestellt. Diese neueren Blätter erreichen in keiner 
Weise den Reiz der älteren Arbeiten. Walter Klemm 
und Martha Cunz-München gaben sich in derselben 
Technik kräftiger. Eine Menzelkollektion enthielt Bil- 
der aus der Sammlung Behrens und Zeichnungen aus 


der Sammlung Wolffson. Der Bildhauer Henry Glicen- 
stein trat auch als Maler hervor und interessierte durch 
impulsive Sicherheit des Vortrags. 

Der Kunstverein zeigte eine grosse Kollektion von 
Carlos Grethe, Bilder aus dem Hamburger Hafen, die 
eigentlich nur stofflich interessieren, da die Disziplin 
fehlr, die zur Form drängt. Hakon. 

MAGDEBURG 

Der Kunstverein veranstaltete im April eine Aus- 
stellung von Gemälden Max Beckmanns, der in solchem 
Umfang bisher noch nie ausgestellt hat. Man übersieht 
das Werk seiner letzten Jahre vollkommen; vor allem 
sind es die umfangreichsten Gemälde, wie Sintflut, Auf- 
erstehung, Kreuzigung u. a., die der Ausstellung einen 
monumentalen Charakter geben. Erst in der Gemein- 
schaft vieler Werke erkennt man den Geist des Vor- 
wärtsstrebens des jungen Künstlers und den Versuch 
einer Synthese aus Rembrandt, Rubens und dem deur- 
schen Impressionismus. K. F. Sch. 

FRANKFURT A. M. 

Aus den Mitteln des Stadelschen Museumsvereins wurde 
vor einigen Wochen ein bedeutendes Bild von Manet, 
„die Croquetpartie* aus dem Jahre 1874, ferner ein 
früher Corot auf der Versteigerung der Sammlung Doll- 
fuss in Paris erworben. Ihr Ankauf lehrt aufs neue, 
dass der abwartende Sammler nicht immer hinter dem 
um jeden Preis zugreifenden zuriicksteht. Alre Samm- 
lungen lösen sich auf und drücken durch das plötzlich 
vermehrte Angebor die Marktlage, oder der Zufall 
spielt sein im Kunsthandel nicht seltenes Spiel. Das 
jetzt im französischen Kabinet des Städelschen Insti- 
tuts hängende Bild Manets (Abbildung im vorigen Heft, 
$. 414) war seit der Nachlassversteigerung des Kiinst- 
lers (1884) spurlos verschwunden. Duret hatte es noch 
in seinem Katalog (Manet et son oeuvre) unter Nr, 170 
ausführlich beschrieben, Wenn es also jüngst von einem 
kunstfreudigen französischen Schauspieler in Bern bei 
einem Trödler für wenige Franken aufgestóberr, von 
dem alten Duret und Renoir sofort wiedererkannt und 
dann von dem Direktor des Städelschen Instituts in 
schnellem Griff für eine mässige Summe erworben 
wurde, so mag dieses moderne Märchen für manchen 
Kunstsammler nicht ohne Reiz sein. Doch wird jeder 
diese Anekdote vergessen, sobald er vor dem Werke 
selbst steht. Im Städel hängt der neue Manet zwischen 
dem bekannten Monet, Kanal von Saardam, und einer 
trefflichen Seinelandschaft von Sisley. Gewiss sind die 
drei Werke in der Technik verwandt. Was aber diesen 
Manet so hoch über die beiden Nachbarn erhebt, ist 
die sich offenbarende Persönlichkeit des Meisters. Es 
ist ein rechtes Gelingen au premier coup, wie es Manet 
sich so oft vergeblich wünschte, das Ergebnis einiger 
weniger begnadeter Stunden, 

Der neuerworbene Corot, ein sogenannter Corot 


469 


d'Italie, aus den Jahren 1825—27, zeigt die bedeutenden 
Anfänge des Meisters und lässt die spätere Entwicklung 
seiner Naturanschauung klar erkennen, Bei aller Freude 
an der Einzelheit verliert sich der Pinsel nie in Klein- 
lichkeit, wie man sie besonders bei den gleichzeitigen 
deutschen Italienerfahrern beobachten kann. Dadurch 
wird der einfache Naturausschnitt zu einer fast hero- 
ischen Landschaft, die die Tradition Poussins fortsetzt. 
Auch dieses Werk verliess erst in der Nachlassversteige- 
rung das Atelier des Meisters. Liibbecke. 


ROM 

Im deutschen Kiinstlerverein ist im Marz eine Ausstel- 
lung von Bildern der Deutsch-Römer des neunzehnten 
JahrhundertsausrömischemPrivatbesitz eröffnet worden. 
Böcklin, Lenbach, Feuerbach, Marées und Hildebrand. 
Von den Lenbachs interessiert das grosse Bildnis der 
Königin Margherita, das sogar als Charakteristik ent- 
täuscht. Einige schöne Pastelle verdienen Beachrung, 
besonders das der Contessa Taverna mit ihren drei 
Kindern vom Jahre 1885, ein ernsthaftes ehrliches Werk. 
Dann vor allem das schöne Porträt der Donna Laura 
Minghetti (1894) in seiner Harmonie von Gelb und Blau- 
grün; ein später Lenbach der besten Art, aus dem Be- 
sitze des Fürsten Bülow. 

Von den Böcklins, die man zu sehen bekommt, 
stammen einige aus dem Hause des langjährigen Arztes 
und Freundes des Künstlers, Dr. von Fleischel. Da ist 
eine ganz frühe, während des ersten römischen Aufent- 
haltes entstandene kleine Landschaft, wie ein dunkler 
Corot, mit einem roten Figürchen darin, ferner Bild und 
Studie „Faun und Nymphe“, Arbeiten aus einer ent- 
wickelten Schaffensperiode, als Böcklin schon seine helle 
starkfarbige Palette entwickelt hatte. Besonders die 
unvollendete Fassung des Werkes hat mit ihrer zarten 
frühlingshaften Farbenstimmung etwas unleugbar Fri- 
sches und Eigenartiges, in der Zusammenstellung der 
beiden Figuren, auch etwas Naives, das sich dann bei dem 
ausgeführten Bilde leider in eine harte Buntheit und 
eine etwas unlebendige Komposition umgewandelt hart. 
— Die eine Fassung des berühmten Werkes „Faun einer 
Amsel zupfeifend“, die Fraulein Ehrhardt gehört, stammt 
aus der ersten Hälfte der sechziger Jahre. Den ganz 
frühen Böcklin zeigt ein noch an die romantische Land- 
schaftsschule erinnerndes Gouache, „Nymphe im Walde“ 
(fünfziger Jahre), das dem Duca Grazioli gehört, den 
späten Meister des Berliner Kreuzabnahmebildes ver- 
tritt der ergreifende Kopf einer weinenden Frau 1895, 
den der Maler Pallenberg hergeliehen har. 

Während so das Schaffen Böcklins in seinen ver- 
schiedenen Entwicklungsstufen wenigstens in einigen 
interessanten Proben vertreten ist, gehören die Bilder 
von Feuerbach, die in dieser Ausstellunggezeigt werden, 
alle drei ungefähr der gleichen Periode an, den sech- 
ziger Jahren. Neben einer belanglosen Naturstudie 
„Wasserfall“ und einem in seinen blechernen Tönen und 


seiner etwas dekorationsmalerhaften Gesamtstimmung 
einigermassen unerfreulichen „Liebespaar auf der Bank 
im Park“ behaupten die „Badenden Kinder“ aus dem 
Besitze von Frl. Ehrhardt die Qualiritsstufe des mitt- 
leren Feuerbach, der Luft- und Lichtprobleme inner- 
halb des Rahmens seiner Figurenkunst mit grosser Dis- 
kretion behandelt. Den wirklich grossen Künstler ver- 
raten nur ein paar Zeichnungen aus der Sammlung Nast- 
Kolb: eine Zeichnung zu „Orpheus und Eurydike“ 
in Hagen i. W, und dann der Kopf des Ariston fiir das 
„Gastmahl des Platon“. 

Es ist interessant, mit den Feuerbachischen Bildern 
einige Gemälde von Hans von Marées aus demselben 
Jahrzehnt zu vergleichen. Sowohl die kleine etwas ver- 
dorbene Schäferszene von 1869 als auch die grosse 
„Römische Landschaft mit Kindern“ (1868), die beide 
aus der Sammlung Pallenberg stammen, zeigen eine viel 
geschlossenere künstlerische Persönlichkeit, als Feuer- 
bach damals war. Was Marées hier giebt, ist schon etwas 
durchaus Eigenes, Grossartiges. Dies ist um so inter- 
essanter, als auch er, wie Feuerbach, von fremden Vor- 
bildern hergekommen war. Doch hat er sie schneller 
überwunden. Der Schritt von dem herrlichen „Bad der 
Diana“ (1863) zu dieser römischen Ideallandschafr mit 
ihrer merkwürdigen auf Braun, Grün, Grau, Perlmutter 
und etwas Rot aufgebauten Harmonie ist ebenso er- 
staunlich, wie er sich schliesslich als entscheidend erwies. 
Dieselbe Farbenanschauung findet sich wieder in dem 
Mann mit der Standarte (1880), gleichfalls aus der Samm- 
lung Pallenberg, trotzdem der Kiinstler hier viel ein- 
gehender auf die Plastik der Gestalt eingegangen ist, als 
in jenen malerischen ,,rémischen Landschaften“. Vor 
diesem Standartenträger bedauert man, nicht auch 
einige Figurenbilder des späteren Thoma vor Augen zu 
haben. Dieses kleine Maréessche Werk könnte vorzüg- 
lich klarmachen, wo „Barthel sich gelegentlich seinen 
Most geholt hat“. — Wie stark Marées Begabung in all’ 
und jedem zur Monumentalität hindrängte, das sieht 
man ausser an einer sehr reichen Kollektion von Rötel- 
entwürfen und Studien zu ausgeführten Gemälden, 
(Georg Pallenberg) besonders gut dann an der Studie 
zum Porträt Professor Dohrns. Hier ist einmal ein Fall, 
wo die Studie nach dem Leben nichr besser ist als das 
ausgeführte Gemälde; sondern all die Lebendigkeit und 
momentane Frische, die man an der Studie bewundert, 
hat das Neapler Fresko bewahrt, und die vielleicht an 
dem Dargestellten charakteristische Neigung des Kopfes, 
die in der Studie so naturwahr aussieht, ist dann dort 
auf der grossen Porträtgruppe zu einem höchst wirkungs- 
vollen Kompositionsgedanken geworden. - 

Den Malern reihr sich der Bildhauer Adolf von 
Hildebrand würdig an. Ein merkwürdiger Zufall will 
es, dass die Porträtarbeiten, die man von ihm sieht, 
zum grossen Teil Frauenbildnisse sind (ausser den Pla- 
ketten Bismarcks und Hans von Bülows), so dass man 
Hildebrand bier einmal von einer etwas ungewohnten 
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Seite kennen lernt. Jeder weiss, dass er früher ein- 
mal auf diesem Gebiete mit dem Bildnis der Frau 

Seine inzwischen 
noch Vollendeteres 
wunderbar feinen 
das zu seinen zar- 


Fiedler Erstaunliches geleistet hat. 
gereifte Kunst hat aber auch hier 
zu geben. Abgesehen von dem 
Wachsrelief Olga von Gerstfelds, 
testen Arbeiten gehört, sei hier ein Meisterwerk aus 
jüngster Zeit (1911) genannt, die Bronzebüste von 
Fräulein Harry Herz. Ohne so überaus lebensnah zu 
sein wie im Bildnis Frau Fiedlers hat Hildebrand hier 
ein Maass von geistigem Ausdruck errecht, wie es von 
seinen Männerbüsten wohl nur die des General von 
Asch aufzuweisen hat. In der Formbehandlung steht 
er, bei aller grossartigen Freiheit, auf dem Boden der 
allerbesten Tradition, die von Tassaert und Schadow 
herkommt. — 

Der geschlossene Gesamteindruck, den mit diesen 
und einigen verwandten Werken die für Rom sehr 
interessante kleine Ausstellung macht, wird meines Er- 
achtens unnötiger Weise dadurch gesprengt, dass ihr 
eine unzulängliche Kollektion graphischer Arbeiten von 
Klinger und Stauffer, sowie von Geiger und Greiner 
angegliedert ist. Ein Bild von Klinger „Nackter Mann 
und Vogelscheuche“, eine um einen Atelierwitz be- 
reicherte riesige Studie aus Greiners Besitz, sollten wegen 
ihrer Belanglosigkeit eigentlich bei einer solchen Ge- 
legenheit nicht gezeigt werden. Ebenso könnten 
einige gute Studien Greiners (zum neuen Aphrodite- 
bild) sowie ein minder gutes Gemälde von ihm fehlen. 

Emil Waldmann. 


LEIPZIG 

Die Ausstellung der zeichnenden Künste, die sich 
Leipziger Fahresausstellung nennt und die der Hilfe 
Max Klingers viel von ihrer Güte verdanken soll, ist sehr 
zu rühmen. Es ist in dieser schönen Veranstaltung fast 
alles Wesentliche zu finden, was in den letzten Berliner 
Schwarzweiss - Ausstellungen Aufmerksamkeit erregte; 
und es ist an neuen Arbeiten deutscher und fremder 
Künstler soviel Unbekanntes noch hinzugekommen, dass 
der Anspruchsvollste gefesselt werden muss. Wäre 
die Zahl der Werke beschränkt worden, etwa auf die 
Hälfte, so wäre eine Eliteausstellung sans phrase das 
Ergebnis gewesen. Einzelnes aufzuzählen ist nicht nötig. 
Es waren nahezu alle bekannten und talentvollen Kiinsr- 
ler mit guten Arbeiten vertreten. Besonders wertvoll 
waren einige noch nie in Deutschland gezeigte Zeich- 
nungen moderner französischer Maler. Eine Anzahl 
von Kleinplastiken waren mit sicherem Geschmack den 
Zeichnungen hinzugefügt worden. К. 5. 

MÜNCHEN 

In der Friihjahrsausstellung der Sezession ist vor 
allem eine ziemlich ausführliche Ausstellung von Bil- 
dern und Radierungen Greiners zu sehen, teilweise 
aus dem Besitz W. Weigands. 
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Bei fand eine Knaus- Gedächtnisaus- 


stellung statt. — 


Heinemann 


$ 

Zu dem Aufsatz des vorigen Heftes „Die Tschudi- 
spende“ haben wir eine Bildunterschrift zu berichtigen, 
die der Leser schon selbst berichtigt haben wird. Seite 
386 muss es heissen — anstatt Aristide Maillol — Mau- 
rice Denis, wie es auch im Inhaltsverzeichnis ange- 
geben ist. 

SCHWEIZ 

Der Lebensmittelverein in Zürich hat Ferdinand 
Hodler beauftragt, die Front eines mächtigen Neubaues 
mit 31 Fresken und einen Versammlungssaal mit zwei 
Wandbildern zu schmücken. Die Bilder sollen die 
schweizerische Arbeit veranschaulichen. Ihr Mitarbeiter 
ist glücklich, Hodler für diese wichtige Arbeit gewonnen 
zu haben. Joh. Widmer. 
DRESDEN 

Bei Arnold gab es eine Ausstellung: „Stätten der 
Arbeit‘ Man sah Bilder aus dem Betriebsleben der 
modernen Industrie, des Bergbaues, des Hüttenwesens, 
des Häuserbaues, des Verkehrs in den Häfen und auf 
den Grossstadtstrassen. Dazu: Soziales Motiv, Schwit- 
zende, Leidende, gefesselte Zyklopen, entschlossene 
Sklaven. Dass man so erwas malen kann, dass man es in 
den Zeiten der sozialen Emanzipation gestalten musste, 
ist selbstverstandlich. Man denkt an Courbet, Daumier 
und Miller. Man denkt aber auch an Meunier und be- 
greift dann sofort die Gefahren, die hier lauern. Sie 
wurden in Dresden nicht ganz vermieden. Immerhin, 
das Niveau der Ausstellung war erträglich. Neben dem 
barocken Brangwyn, der turbulenten Kollwitz und dem 
beweglichen Klemm — der akademische Kampf und der 
malade Bracht. Das reine Kunsrgefühl freilich wurde 
am tiefsten erregt von der Gruppe, die von Kalckreurh 
aufsteigend, in Liebermann gipfelt. Das Selbstverständ- 
liche ist immer mehr als das Absichtsvolle. Br. 

STUTTGART 

Die Sammlungen P. von Baldinger-Stuttgart, Fritz 
Rumpf, Potsdam (II. Teil, Rembrandtradierungen) und 
Emil Schröter, Dresden (moderne Zeichnungen) wurden 
vom 7.-ır. Mai bei Н. б. Gutekunst versteigert Für 
Dürerstiche wurden u. a. bezahlt M. 12 боо, 3100, 4100; 
das Holzschnittbildnis Kaiser Maximilians brachte M. 
1720, das Wappen Dürers M. 4600. Für 2 Blätter vom 
Meister des hl. Wolfgang wurden M. 3800 u. 3100 be- 
zahlt. Die Rembrandtradierungen brachten Preise von 
M. 5500, 1980, 14500, 
Zwei Exemplare von Klingers Brahmsphantasie erzielten 


7200, 4050, 6050, 4900 USW. 


M. 3000 u. 3150, Menzels Versuche auf Stein brachten 
M. 870. Ein Miniaturaquarell von Rud, Alt stieg auf 
M. 11000, eine Zeichnung Feuerbachs auf М, 1390, ein 
Aquarell Lud. Richters auf M. 2320. 
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CHRONIK 


er Berliner Bürgermeister Reicke hat beim Fest- 

mahl der Großen Berliner Kunstausstellung die 
Berliner Sezession angegriffen. Ohrenzeugen sagen aus, 
er habe die Ausstellung am Kurfürstendamm als Ganzes 
gemeint. Er könne authentisch darüber sprechen, da er 
eben aus der Sezession komme. Er müsse Künstler wie 
Kolbe, Hübner, Mosson und Slevogt ablehnen. (Slevogt 
hat, nebenbei bemerkt, gar nicht ausgestellt.) In einem 
später veröffentlichten, diese Rede interpretierenden 
Brief hat er dann gethan, als hatte er sich nur gegen 
die „französischen Importen“ gewendet. Doch hat er 
in diesem Brief hinzugefügt, ein „sensationslüsterner 
Geschäftsgeist“ hätte uns diese Bilder hergeführr. 
Leider ist dieser Heilige Georg nicht ein Privatmann, 
sondern Bürgermeister von Berlin. Er hat also offiziell 
gesprochen. Er hat geschrieben, er sei von den ver- 
fassungsmäßigen Organen auf seinen Posten gestellt 
worden, um zu gegebener Zeit öffentlich Stellung 
zu nehmen. Seine Tischrede ist ein politischer Akt. 
Darum mußte die Sezession die Angriffe öffentlich zu- 
rückweisen, wie sie es in guter Manier gerhan hat und 
darum muß auch hier von der Angelegenheit gesprochen 
werden, 

Es war nicht nur geschmacklos als Gast der Leute 
von der Großen Berliner Kunstausstellung die in einem 
grundsätzlichen Gegensatze zu ihnen stehenden Sezes- 
sionskünstler zu verkleinern, sondern es war auch illoyal. 
Konnte der Bürgermeister sein übervolles Herz nicht 
wahren, so musste er den Sezessionisten seine Meinung 
bei deren Festessen ins Gesicht sagen. Er hat aber auch 
grundsätzlich nicht das Mandat. Er wird von der Stadt 
besoldet, damit er seine Verwaltungsgeschäfte gut er- 
ledigt, nicht damit er ein Magister aller Deutschen sei. 
Wäre er eine starke schöpferische Persönlichkeit, die 
Wertvolles zu sagen weiß und das Recht hat sich aus 
eigenen Gnaden ein Mandar zu erteilen, so würde 
man trotzdem die Taktlosigkeit verzeihen. Nicht ein- 
mal die einzige That grösseren Stils aber, die Reicke 
versucht hat — die Gewinnung des Tempelhofer Feldes 
für Berlin — vermochte er durchzuführen, obwohl 
jeder rüchtige Kaufmann reüssiert hätte. Zudem zwingt 
er den Kunstfreund, zu sagen: charity begins at home. 
Ist er um das Ansehen der deutschen Kunst so besorgt, 
so sollte er, bevor er Slevogt „ablehnt“ und die un- 
eigennützigste und produktivste Künstlervereinigung, 
die wir haben, unlauterer Motive zeiht, verhindern, 
dass Frau Sabine Reicke in derselben Ausstellung, wo 
die Rede geschwungen wurde, mit aufdringlichem 
Frauendilettantismus ein Bild ausstellr, das wie eine 
grell kolorierre Momentphotographie wirkt und das nur 
irrtümlich nicht in die Plakatausstellung gekommen ist 
(etwa mit dem Text: Prinz Heinrich Baude, Treffpunkt 
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der vornehmen Welt!) Und er sollte verhindern, dass 
die malende Bürgermeisterin dieses stolze Machwerk 
an den Katalogtischen als bunre Ansichtspostkarte ver- 
kaufen lässt, weil doch sonst leicht das Wort vom ,,sen- 
sationsliisrernen Geschäftsgeist“ unangenehm variiert 
werden könnte, 

Allgemeiner gesprochen: die Vertreter der Kom- 
mune Berlin hätten alle Ursache beschämt zu schweigen, 
wenn von Kunstpfege die Rede isr. Wie will dieser 
entrüstete Bürgermeister es, zum Beispiel, rechtfertigen, 
dass Berlin noch immer nicht ein würdiges städrisches 
Museum für gute alte berlinische und gute moderne 
Kunst besitzt, trorzdem Hugo von Tschudi in Person 
eines Tages als Organisator eines solchen Instiruts zu 
haben war, — dass im neuen Sradthaussaal der Bild- 
hauer Gaul wieder übergangen ist, als es galt den Wap- 
penbären zu modellieren — dass bei der Erteilung der 
vielen Aufträge für dekorative Plastiken die tüchtigen 
Berliner Künstler auf Kosten mittelmässiger Münchener 
übergangen werden, dass weder Slevogt, noch Corinth 
noch Hodler jemals Wandbilder für die Stadt gemalt 
haben — dass Liebermann, dem doch Adickes in Frank- 
furt, Petersen und Burchardt in Hamburg, Tramm in 
Hannover gesessen haben, in Berlin noch keinen Stadt- 
vertreter offiziell gemalt hat, — dass bei der Aus- 
schmückung von Schulen der Wettbewerb den Mit- 
gliedern des Vereins Berliner Künstler nur ausge- 
liefert wird — dass ein Verein „für Gross-Berlin“ die 
Grossstadtreformen freiwillig zu übernehmen sich ge- 
drängt fühlt, die die Bürgermeister anzubahnen hätten, 
ja, dass diese Bürgermeister die freiwillige Hilfe dann 
noch indigniert von sich weisen — dass nicht allein die 
Museumsverhaltnisse der Stadt, sondern auch die Kunsr- 
schulverhältnisse erbärmlich sind, während auf der an- 
dern Seite an der Sensationierung der Zoologischen 
Gärten seitens der Stadt rührig mitgearbeitet wird (der 
Fall Hagenbeck) — dass, alles in allem, die Kunstpflege 
der Reichshauptstadt hinter der des Staates sogar weit, 
beschämend weit zurücksteht. 

Ein ungeheures Arbeitsgebiet harrt der schöpferi- 
schen Thätigkeit männlich kühner Bürgermeister. Georg 
Reicke sieht die Aufgaben nicht einmal. Er hat neu- 
lich einen langen Essai über die Grossstadt veröffent- 
licht, worin auch nicht ein Wort verriet, dass er die 
Grossstadt, die Zeit und sein Amt begriffen hat. Er 
meint, er sei von den verfassungsmässigen Organen auf 
seinen Posten gestellt worden, um mit Goethege- 
bärden, im Namen von Hunderttausenden, in weithin- 
wirkenden Tischreden gegen Picasso zu protestieren! 
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Über das Verhältnis der Münchener Alten Pina- 
kothek zu der Neuen wird uns von sachverständiger 
Seire geschrieben: 

Was in den letzten Monaten über die zwei Mün- 
chener Pinakotheken gemelder wurde, ist in der Regel 
von irrigen Voraussetzungen ausgegangen. Diese zwei 
Institute sind völlig getrennt. Die Alte Pinakothek ge- 
hört dem Staat, der sie von der Krone übernommen 
hat, als Bayern vor ungefähr hundert Jahren seine Ver- 
fassung bekam. Merkwiirdigerweise ist, trotz vieler Be- 
mühungen, die Urkunde über diese Besitzveränderung 
nicht wieder aufgefunden worden; aber die Tharsache 
steht fest, dass der Grund und Boden, das Gebäude und 
die Sammlung dem Staate gehören und von ihm ver- 
waltet werden. Auch trägt der Staat sämtliche Kosten. 
Davon sind nur eine nicht grosse Anzahl von Bildern 
ausgenommen, die allerdings zum Teil sehr wertvoll 
sind und deren Eigentumsrecht sich die Krone vorbe- 
halten hat; dahin zählt vor allem die berühmte Samm- 
lung der Brüder Boisserce, die vom König Ludwig I. er- 
worben wurde. 

Die Neue Pinakothek dagegen gehört der Krone. 
Hier sind das Areal, das Gebäude und derGrundstock der 
Sammlung Besitz der Zivilliste und es wird dieser Besitz 
von ihr aus verwaltet. Ihre Leitung ist einem Direktor 
übertragen, für den jedoch kein so grosses Gehalt aus- 
geworfen ist, dass er von ihm leben könnte. Er erhält 
nur einen sogenannten Funktionsbezug. Daraus ent- 
wickelte sich die Übung, die aber keineswegs unver- 
brüchlich eingehalten werden muss, dass einem Kon- 
servator der Alten Pinakothek die Leitung der Neuen 
vom Hof im Nebenamt übertragen wird. So war vor 
Jahren Herr von Pechmann, Konservator der Alten Pina- 
kothek und Direktor der Neuen, dann hatte nach ihm 
der im vorigen Jahre verstorbene Maler August Holm- 
berg die gleichen Ämrer inne und jetzt ist dem Kon- 
servator der Alten Pinakothek Heinz Braune die Leitung 
der Neuen übertragen worden und zwar, wie seinen 
Vorgängern vom Hofe, nicht etwa vom Sraate. 

Die Krone har seit Jahrzehnten die Neue Pina- 
kothek nicht Der Prinzregent stellt die 
zahlreichen, zum Teil sehr wertvollen, auch auslän- 
dischen Bilder, die er erwirbt, in seinem Palais auf. 

So ist die Neue Pinakothek als Hofgut einstweilen 
eine tote Sammlung. Ihr Direktor hat darum mit 
jenen Ankäufen, die der Staat alljährlich auf den Aus- 
stellungen macht, nichts zu thun, er trägt keine Ver- 


vermehrt. 


antwortung für die Auswahl, und so sind alle Schlüsse, 
die gewöhnlich auf seine Thätigkeit im guten und 
schlimmen Sinne gezogen werden, unberechtigt. 

Der Staat selbst hat aber kein ihm gehöriges Ge- 
bäude, in dem er die beträchtliche Anzahl der von ihm 


im Laufe der Jahre erworbenen Gemälde unterbringen 
könnte. Für diesen immer mehr fühlbaren Mangel 
bot ihm das Entgegenkommen der Krone Ersatz, als 
ihm gestattet wurde, die staatlichen Erwerbungen in 
dem der Zivilliste gehörigen Gebäude der Neuen Pina- 
korhek auszustellen. Was die Bilder des neunzehnten 
Jahrhunderts betriffr, ist also der Sraat nur der Gast in 
dem Hause der Zivilliste. Wir haben zu unterscheiden 
zwischen der zurzeit unveränderlichen Hofssammlung 
und der jährlich wachsenden Staatssammlung, die zwar 
durch das Entgegenkommen der Krone in einem Hause 
untergebracht sind, aber von sehr verschiedenen Stellen 
werden. Der Teil, der die lebende 
Künstlerschaft am meisten interessiert, wird nicht von 


aus verwaltet 


dem Herrn verwaltet, der nach seinem Titel „Direktor 
der Neuen Pinakothek“ dafür verantwortlich erscheint 
Die vom Staate gemachten Erwerbungen an neuen 
Kunstwerken unterstehen vielmehr dem Direktor der 
staatlichen Gemäldegalerien und das ist eben der 
Direktor der Alten Pinakothek. 

Aus diesen Umständen ergiebr sich das sonderbare 
und unerquickliche Verhältnis, dass der Leiter der 
Neuen Pinakothek in seiner Hauptsrellung als Konser- 
vator der Alten Pinakothek dem Direktor dieser Samm- 
lung untergeben ist, dass aber sich alles umkehrt, so 
wie die Neue Pinakothek in Betracht kommt. Da ist 
der staatliche Direktor nur zu Gast und der ihm unter- 
ald ist der 
eine, bald ist der andere an der Spitze. Wenn sich die 


stellte Konservator ist Herr im Hause. 


zwei Herrn gut vertragen, lässt sich ja auskommen; 
wenn aber Meinungsverschiedenheiren entstehen, dann 
kann dieses sonderbare Verhältnis, diese Kreuzstellung 
recht unbequem werden. So hat z. B. der oben er- 
wähnte letzte Direktor der Hofssammlung, August Holm- 
berg, es nicht erreichen kénnen, dass von Seite des 
Staats ihm der Titel Direktor der Neuen Pinakothek 
anerkannt wurde, derihm dochvomHofaus zugesprochen 
war. Das ergab Schnurrpfeifereien recht kurioser Art, 
wie sie anno tobak im kleinstädtischen Philisterleben 
an der Tagesordnung waren, wie man sie aber heute 
sich kaum mehr denken kann. 

Haltbar sind diese Umstände nicht, aber man würde 
die Zügel doch noch am Boden schleifen lassen, wenn 
nicht dieleidige Not, der Platzmangel, gekommen wire. 
Die Neue Pinakothek ist seit Jahren überfüllt und für 
die Neu-Erwerbungen des Staates ist kein Raum mehr 
vorhanden. Sie werden in einem Depot der Alten Pina- 
kothek aufgestapelr, das aber auch schon zu eng wird. 
Man wird daran gehen müssen, dem Sraat ein eigenes 
Gebäude für Zeit zu 
Dazu giebt es verschiedene Wege, über die 


die Kunstwerke unserer ver- 


schaffen. 
jedoch hier nicht zu reden ist. 


BERLIN 

Die erste Versteigerung, die in 
dem neuen Auktionshaus der Ge- 
A rider Heilbronn stattfand, war die 
des Nachlasses von Reinhold Begas. Ein Ereignis in 
höherem Sinne konnte die Versteigerung nicht werden, 
weil ein eigentlich starkes künstlerisches Interesse für 
die Plastik von Begas kaum noch vorhanden ist. Der 
ernsthafte Kunstfreund blickt in dieser Beziehung ganz 
anders auf Begas’ Werk als Walter Schott, der dem kürz- 
lich Verstorbenen im Vorwort des im übrigen gut ausge- 
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starteten Katalogs Hymnen gesungen hatte, aus denen 
wir uns nicht versagen wollen einige der komisch 
geschwollenen Sätze abzudrucken: 

„Mit tiefster Wehmut durchschreite ich heute die weiten Räume, 
wo der Geist Reinhold Begas gewaltet! 

Das Heiligtum des grossen Meisters, der von uns gegangen! 
Da, woseineleuchtenden Augen, sein grosser Geist, seinsprühender 
Witzall die Menschen, dieihm nahen durften, begeistert, nun stehen 
sie verlassen all die herrlichen Schöpfungen, die selber Zeugnis 
geben von dem Riesen, der das Höchste und Schönste erstrebte, 
was Gott dem Künstler als einzigstes Ziel gesteckt. 

Was Reinhold Begas für uns Deutsche, für die ganze kunst- 
sinnige Welt bedeutet, was er speziell uns gewesen, werden 
erst diejenigen, die nach uns kommen werden, erfassen und 
begreifen. 

Moderne Kunst! Moderne Richtung! 

Wie oft hat der Meister nicht darüber gelacht! War er nicht 
selbst der Modernsten tiner, war er nichr selbst der grösste 
Revolutionär? Hat er nicht Grösseres geschaffen, als all die 
sogenannten Modernen? Und in welcher Zeit! In der Zeit, 
als aller Kunstsinn daniederlag! Wären denn all die „Modernen“ 
möglich ohne Reinhold Begas? Alle sind sie Kinder seines 
Geistes, seines Könnens; alle haben sich erst an ihm gebildet 
und sind gross geworden durch ihn! So lange die Kunst gepflegt, 
war ein ewiges Steigen und Fallen in den Kunstrichtungen zu 
beobachten. Aus der tiefsten Tiefe erstieg, wie ein feuerspeiender 
Berg, Reinhold Begas und schuf uns all die herrlichen Werke, 
die nun zur Versteigerung kommen sollen.“ 

Wir notieren folgende Preise: Nr. ı Adam und Eva, 
1300 Mark; Nr. 2. Kindergruppe, Marmor #ооо Mark; 
Nr. 7 Der kleine Elektrische Funke, Marmor 21000 
Mark; Nr. 17 Ringergruppe, Marmor 1800 Mark; Nr. 21 
Pan und Psyche, Marmor 37000 Mark; Nr. 24 Der 
grosse Elektrische Funke, Marmor 67000 Mark; Nr. ts 
Amor und Psyche, Bronze 7500 Mark; Nr. 23, Frau 
und Kind 9550 Mark; eine Bismarckbüste 3500 Mark; 
eine Moltkeküste in Marmor 3200 Mark. Von den in der- 
selben Auktion versteigerten Bildern erzielte ein Leibl 
1900 Mark, ein Lenbach 3000 Mark, ein Stuck 2400 Mark 
und ein Triibner 2100 Mark. 

+ 

Bei Amsler 2 Ruthardt kommt vom 5. bis 7. Juni 

die Sammlung Oskar von zur Mühlen, St. Petersburg, 


UKTIONSNACHRICHTEN 


zur Versteigerung. Die Sammlung enthält Handzeich- 
nungen und Aquarelle von Meistern nahezu aller Schulen 
vom fünfzehnten bis zum zwanzigsten Jahrhundert. 
Bemerkenswerte neuere Arbeiten sind vor allem darin 
von Berliner Künstlern — von Chodowiecki bis Lieber- 
mann —, von Schwind und Richter, Klinger, Genelli, 
Koch und Rowlandson. 


Auf der Antiquitätenauktion bei Rud. Lepke am 
23. und 24. April wurden unter anderen folgende 
Preise erzielt: eine Kommode Louis XV., 700 Mark; 
Nussholzschrank, französisch, siebzehntes Jahrhundert 
710 Mark, Nussholztisch, italienisch, siebzehntes Jahr- 
hundert 820 Mark; friesischer Schrank, Eichenholz, goo 
Mark; Danziger Schrank, Nussholz, 810 Mark; Kabiner- 
schränkchen, Mahagoni, englisch, Ende achtzehntes 
Jahrhundert 1760 Mark; Nussholzschreibschrank, Mitre 
des achtzehnten Jahrhunderts 1480 Mark; Salongarnitur 
Louis XV. 2805 Mark; alte Meissener Porzellanplateau, 
um 1730, 1610 Mark; Kaminuhr aus Porzellan, Paris 
um 1800, 940 Mark; Kreussener Apostelkrug 830 Mark; 
vier Frankenthaler Statuetten, Modelle von K. Linck, 
alrbayrisches Porzellan 4000 Mark; grosses Stangenglas 
1585, 1350 Mark; Deckelpokal, silbervergoldet, Deutsch- 
land, sechzehnres Jahrhundert 1610 Mark. 


+ 


Von der Versteigerung der Sammlungen Freiherr 
von Horoch und Professor Zimmermann bei Keller и. 
Reiner sind folgende Preise zu notieren: Gilbert von 
Canal, Landschaft, 1300 Mark; Heinrich Zügel, Tier- 
stücke, 2450, 3900, 2800, 3300, 4700 Mark; A. Achen- 
bach, Scylla und Charybdis, 12 ооо Mark; Ferd. Hodler, 
Landschaft, 5850 Mark; Fritz Thaulow, Landschaft, 
4400 Mark; W. Triibner, Kiirassiere, 1400 Mark; Lie- 
bermann, verschiedene studienhafte Bilder, 1300, 1550, 
2400 Mark; Knaus, Der Reiter und sein Lieb, 3000 Mark; 
M. Slevogt, Stilleben, 1100 Mark, Kampf der Finsternis 
mit dem Licht, 1100 Mark; Schönleber, Marine, 1050 
Mark, La Panne, 1400 Mark; Defregger, Sepp mit der 
Pfeife, 4300 Mark; W. Triibner, Wirt im Odenwald, 2600 
Mark; Hans Thoma, Landschaft, 4000 Mark; Karl 
Schuch, zwei Landschaften, 1500, 1500 Mark. 


FRANKFURT A. M. 
Am 4. Juni werden bei Rud. Bangel Gemälde alter 
und neuerer Meister aus dem Nachlass Roger von 
Werdts, Zürich, versteigert. Darunter sieben Bilder von 


Ferd. Hodler. 


Anm,: Auktionsnachrichten s. a. Seite 471. 
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ZEHNTER JAHRGANG, NEUNTES HEFT. 
REDAKTION! KARL SCHEFFLER, 
VERLAG VON 


BERLIN; 
BRUNO CASSIRER IN BERLIN. 


REDAKTIONSSCHLUSS AM 
VERANTWORTLICH 
GEDRUCKT IN DER OFFIZIN VON W. DRUGULIN ZU LEIPZIG. 


NEUNZEHNHUNDERTZWÖLF. 
HUGO HELLER, WIEN 1. 


17. MAI. AUSGABE AM 1. JUNI 
IN OSTERREICH-UNGARN: 


SEET 


PAUL CEZANNE, SELBSTBILDNIS 


PAUL C 


ERINNE 


EZANNE 


RUNGEN 


MITGETEILT VON JEAN ROY ERE 


Y oviel ich mich entsinne, war ich ап 
einem der ersten Sonntage des Jahres 
1893 über die Gleichgültigkeit ent- 
rüstet, mit der die Leute in Dijon ihre 
Zeitung lasen. Ich war aus Auxonne 
gekommen, einer trübseligen, von 
Vauban erbauten Festung, um diesen 
freien Tag in dem Hauptort der Cöte d’Or zuzu- 
bringen, und der „Nouvelliste“ hatte mich vom 
Tode Ernest Renans unterrichtet. Doch im Cafe, 
wo sie bei Absinth oder Picon ihre Blätter lasen, 
war nicht einer unter den Gästen, der ausgerufen 
hätte: „Renan ist tot!“ Die Mehrzahl überging sogar 
die vermischten Nachrichten, ohne sie zu lesen! 
Aber am 24. Oktober 1906, als ein ausgespann- 
ter Flor unter den in diesem Jahr im Herbstsalon 
ausgestellten vier Leinwanden Cezannes mir seinen 
Tod ankündigte (der am vorhergehenden Tage in 
seinem Hause in der Rue Boulegon zu Aix in der 
Provence eingetreten war), freute ich mich beinahe 
über den geringen Eindruck, den dieser Flor machte 


4) 


und über die Gleichgültigkeit, mit der dieser Tod 
aufgenommen wurde. Cezanne war 67 Jahre alt! 
Und dann war es eben Paul Cezanne: ein Mann, 
den die Bewohner von Aix einmütig als Narren 
betrachteten, oder wenigstens als ein Original, das 
sich schlecht kleidete, zuweilen während einer gan- 
zen Woche mit keiner lebenden Seele sprach, und 
dessen Bilder am Ende seines Lebens zu über- 
triebenen Preisen verkauft wurden. „Er ist tot“, 
sagten einige Künstler, „beeilt euch eure Cezannes 
zu verkaufen, wenn ihr welche habt“. 

Einem Manne, der gelebt hatte wie Cezanne, 
und der fast bis zum letzten Augenblick gemalt 
hatte, ziemte ein stilles Ende. Sein Schicksal ge- 
währte es ihm. 

Ich hätte es als eine Schmach für sein An- 
denken betrachtet, als einen Verstoss gegen die 
Harmonie, wenn die Nachricht dieses Endes die 
Neugierde der Menge erweckt hätte — als handelte 
es sich um den Tod eines Königs oder eines Possen- 
reissers. 
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Ich traf Cezanne im Jahre 1894 in unserer 
Vaterstadt Aix, bei dem Dichter Joachim Gasquel, 
einer von denen, die ihn am besten gekannt haben, 
ehe der Maler aus seinem Dunkel hervorgetreten 
war (Cezanne war zu jener Zeit noch nicht von 
Vollard aufgesucht worden und hatte noch keinen 
Haufen von Bewunderern gefunden). Seine Be- 
scheidenheit schien mir ebenso unerschütterlich wie 


Ich erinnere mich der Bewegung, die mich er- 
griff, als Gasquel mich vor eine seiner Leinwanden 
führte. Zwei Frauen im Vordergrund, zwei alte 
Frauen, die auf ein Stück Aixer Land blicken: 
„Sieh! das malt Cezanne jetzt. Was sagst du dazu?“ 
Ich blieb lange stumm, überliess mich dann aber 
meiner Begeisterung. Doch Cezanne nahm mich 
bei der Hand und ich sah ihn ernst, bewegt, zitternd. 


PAUL CEZANNE. 


sein Glaube. Er war damals fünfzig Jahre alt. Sein 
Äusseres war fast das eines Vierundsechzigers: gross, 
ein wenig gebeugt, mit gesunder Gesichtsfarbe, fast 
weissem Bart und spärlichem Haar, die Augen 
ausserordentlich scharf, die Züge von äusserster 
Lebhaftigkeit, hatte er ein verwittertes, fast bäue- 
risches Aussehen. Nervös, dass es ihn nicht auf 
einer Stelle litt, brach er in lautes Lachen aus und 
ward dann plötzlich finster. Seine Sonderbarkeiten 
verrieten eine bittere Reizbarkeit. 


HERRENBILDNIS 


Er sagte: „Ich bin сіп einfacher Mensch. Man 
braucht mir keine Komplimente zu machen und 
nicht mich aus Höflichkeit zu belügen.“ Ich sage, 
was ich denke, erwiderte ich, ich bedauere, wenn 
ich es ungeschickt sage! Ihr Bild ist keine Wieder- 
gabe der Natur, es löst etwas aus. Es erweckt 
keine Vorstellung, es malt. Und das ist ganz unser 
Land, sein Antlitz und seine Seele. Von meiner 
Aufrichtigkeit schliesslich überzeugt, weinte der 
grosse Mann: „So wäre mein Leben nicht verfehlt! 
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PAUL CRZANNE, BILDNIS SEINER FRAU 


PAUL CEZANNE, FLUSSLANDSCHAFT 
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PAUL CRZANNE 


BILDNISSKIZZE SEINES SOHNES 


BILDNISSKIZZE SEINER FRAU 


DÜSSELDORFER PRIVATBESITZ 


Es wäre mir gelungen, etwas zu schaffen! Gas- 
quel unterbrach die kleine Szene mit ein paar 
Worten; er legte seine Hand auf die Schulter des 
Malers und sagte: „Sehen Sie, Cezanne, Triumph! 
jetzt haben wir die Akademien für uns!“ 

Leidenschaftlicher Starrsinn beherrschte Cezanne 
wie Puvis de Chavannes. Lange verkannt, verrufen, 
verhöhnt, setzten sie ihre geduldige Arbeit ruhig 
mit unverminderter Willenskraft fort, und der 
Ruhm, der Chavannes noch bei Lebzeiten zuteil 
ward, ebenso die plötzliche Berühmtheit des Malers 
aus Aix unmittelbar nach dem Besuch Vollards und 
nach zahlreichen Ausstellungen, die diesem folgten, 
störten weder ihre Seelenruhe noch thaten sie ihrer 
Integrität Abbruch. Sie betrachteten ihren Ruhm 
als Ermunterung, nicht als einen Lohn. 

Puvis de Chavannes und Paul Cézanne glichen 
einander in der Schlichtheit ihres Geschmacks und 
ihrem edlen Stolz. 

Wahrscheinlich um ein Gespräch über Malerei 
mit ihm zu vermeiden, spielte Chavannes, wenn er 
bei Freunden war, nach Tisch gern Lotto und trank 
in kleinen Schlucken Weisswein oder abgestandenen 
Champagner dazu, Er fand mehr Geschmack daran 
als an ästhetischen Abhandlungen. (Und was Ce- 
zanne anbelangt, so hatten die Kenner, die Schön- 
redner von Aix in der Provence, ihn oft genug in 


Harnisch gebracht!) Er sagte eines Tages zu Emile 
Bernard, der ihn besuchte: „Ah, Sie sind Maler und 
Sie schreiben für Revuen** — Ein andermal nach 
einer Unterhaltung über Malerei, an der er sich 
nicht beteiligt hatte, rief er aus: „Sie wissen doch, 
dass es nur einen Maler in der Welt giebt, mich!“ 
Allein dieser Stolze vergass zuweilen seine „Studien“ 
auf dem Lande draussen, duldete, dass man sich 
seiner Leinwanden als Unterlage für Möbel be- 
diente oder um den Fussboden seines Ateliers da- 
mit abzureiben und lachte über die Geschicklich- 
keit, mit der sein Kind sie zerschnitt. 

Er kannte die Qualen des Schaffens. Niemals 
befriedigte ein Werk ihn völlig, und zumeist liess 
er die Leinwand, von etwas anderm in Anspruch 
genommen, angefangen stehen. In seinem eifrigen 
Streben nach Harmonie und seiner Wut, nicht auf 
den ersten Schlag dazu zu gelangen, bearbeitete er 
mitunter eine treftliche Leinwand mit seinem Pa- 
lettenmesser und zerstörte so ein werdendes Mei- 
sterwerk. Zuletzt bewachte sein Sohn ihn insge- 
heim, um diesen Attentaten zuvorzukommen. Ich 
sehe noch eine wirkungsvolle Landschaft vor mir, 
eine dämmrig nächtliche Stimmung von Visionen 
erfüllt, die er so verstümmelt hatte. Trotz der Bit- 
ten seiner Freunde wollte er nie wieder daran ar- 
beiten. 
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Seine Exaltation bis zum Paroxysmus zu steigern, 
genügte mitunter ein Nichts — das Bellen eines 
Hundes zum Beispiel. Von seinem Sohne begleitet, 
besuchte ich Cezanne eines Tages in der Villa, wo 
er sein Atelier eingerichtet hatte — zwei Schritte 
vor der Stadt auf einer Anhöhe, von der aus man 
das ganze Thal von Aix und die benachbarten Hügel 
überschaute. Wir trafen ihn beim Waschen seiner 
Pinsel in dem steinernen Bassin, ein Schmuck aller 
Landhäuser im Lande des guten Königs Rene. 


sierte, um allmählich zu dem Mysterium vorzu- 
dringen, das dieGeheimnisse der malerischen Sprache 
umhüllt, der Töne und Licht minutiös zerlegte, er- 
strebte eine so hohe Synthese, dass sie für ihn un- 
möglich wurde, wie sie es für alle ist. Er wollte 
das „Motiv“ seelisch vertiefen und der geringste 
Gegenstand ward ihm, wenn er ihn zu malen vor- 
nahm, eine Quelle der Pein wie der Freude. Be- 
ständig wiederholte er: „Je ne me suis pas rea- 
bech 


PAUL CEZANNE, WINTERLANDSCHAFT 


Er schien ganz ausser sich: „Dieser Hund, der 
seit einer Stunde dort bellt!“ rief er, als er uns er- 
blickte, „ich musste alles stehen lassen und kann 
nicht mehr arbeiten . . .“ Seine Nerven bedurften 
der Ausspannung, und ich hatte den guten Einfall 
zu sagen: „Goethe hatte wie Sie einen Abscheu vor 
Kötern, Cezanne. Ein Hund bellte ihm eines Tages 
in die Ohren und er rief: Schreckliches Vieh! 
Glücklicherweise bin ich sicher, dein Geheul auf 
dem höheren Planeten, wo ich mit meinesgleichen 
leben werde, nicht mehr zu hören!“ Und Cezanne 
brach in Lachen aus. 

Dieser Maler, der die Natur geduldig analy- 


„Hier! schauen Sie das Porträt!“ sagte er eines 
Tages zu mir (er arbeitete seit Monaten daran: ein 
Bauernkopf mit wallendem Bart von ausserordent- 
licher Vornehmheit). „Das sind noch keine Augen: 
sie sind noch nicht herausgebracht!“ Cezanne 
träumte davon, das Maximum von Ausdruck mit 
dem Maximum der Vollendung zu vereinigen. Er 
zeigte mir gleichzeitig einen klassischen Madonnen- 
kopf: „Das ist gemacht“, sagte er. 

Auch hörte er nie auf, sein Handwerk zu lernen, 
und er liess nicht gelten, dass ein Maler anders als 
„nach dem Motiv“ arbeiten könne. Er stellte drei 
Totenschädel als Pyramide auf einen Schemel und 
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PAUL CEZANNE, LANDSCHAFT 


PAUL CEZANNE, SOMMERLANDSCHAFT 


war monatelang damit beschäftigt, eine malerische 
Realisierung zu erreichen. Seine Werke zeigen 
nicht die geringste Spur von „Subjektivität“. Zum 
Beispiel sah er zwischen der Natur und den mensch- 
lichen Figuren eine völlige Harmonie, Er wollte 
einen innigen Zusammenhang zwischen ihnen, eine 
tiefe Übereinstimmung, damit das Bild trotz der 
fragmentarischen Behandlung eine überlegene 
Wesenheit offenbare. Als ich diese mir durch seine 
Landschaften suggerierten Betrachtungen eines Tages 
unbefangen in seiner Gegenwart aussprach, rief er: 
„Das ist merkwürdig, Sie sagen, was ich gedacht 
habe, was ich nie jemand gesagt habe, was ich mir 
selbst nicht einmal zu erklären vermag!“ 

„Was halten Sie“, erwiderte ich, „von denen 
Ihrer Kollegen, die Poesie in ihre Arbeit legen 
wollen ?“ қ 

Er lachte: „Als ich merkte, dass die Ecole des 
Beaux Arts ein Unsinn ist“, sagte er, „begann ich 
mit dem ABC. Man muss nicht malen, was man 
zu schen glaubt, sondern was man sieht. Uns über- 
läuft dabei zuweilen eine Gänsehaut, aber so will 
es unser Handwerk.“ Er zeigte mir den Hügel de 
Sainte Victoire (den er oft gemalt hat). „Sie sehen 
ihn“, fügte er hinzu. „Er ist ein gutes Stück von 
uns entfernt, er selbst ist massig genug. In den 
Beaux Arts lehrt man Sie zwar die Gesetze der Per- 
spektive, aber man hat niemals gesehen, dass die 
Tiefe sich aus einem Aneinandersetzen der verti- 
kalen an die horizontalen Flächen ergiebt, und das 
eben ist Perspektive.“ Er lächelte und blieb lange 
nachdenklich. „Ich habe es nach langen An- 
strengungen entdeckt und ich habe in Flächen ge- 
malt, denn ich mache nichts, was ich nicht sehe, 
und was ich male, das existiert. Vielleicht bin ich 
ein Gelehrter, wer weiss? Allein ganz gewiss bin 
ich kein Dichter. Doch ich bin ein Maler, das ge- 
nügt wohl.“ Cezanne wollte sich nichts „abgucken“ 
lassen, und er fürchtete, dass man ihm seine Tricks 
„abluchsen“ wolle, aber er war freimütig und ver- 
trauensvoll, wenn man ihn überzeugt hatte. 

Man weiss, zu welch verwirrenden Resultaten 
die Theoretiker des Kubismus in der Malerei seit 
zwei oder drei Jahren in Frankreich gelangt sind. 
Das obige, treu wiedergegebene Gespräch scheint 
mir festzustellen, dass Cezanne lange vor dem Maler 
Picasso und seinen Nacheifereren den „Geometris- 
mus“ ergründet hatte, aber er war wohl auf der Hut 
gewesen eine ganze malerische Theorie auf ein tech- 
nisches Detail zu stützen, so wichtig es auch sein 
mochte. Denn wenn es wahr ist, dass die Malerei 


eine Sprache ist, die ihre eigenen Gesetze hat, und 
wenn man sie als eine strikte Kunst betrachten soll, 
ist es eine verwickelte Sprache, die sich nicht einer 
systematischen Vereinfachung anpasst. „Cezanne“, 
sagt Picasso, ,,war ein zielbewusster Mensch. Das 
ist alles.“ Gewiss: aber das genügte für ihn, um 
eine Kunst von dreitausend Jahren, soweit es in 
menschlicher Kraft steht, zu erneuern, ohne den Spott 
zu verdienen, der sonst gerechtfertigt scheint. 

Ich verhehle nicht, dass die Unterhaltung von 
Paul Cezanne, wenn er sich herbeiliess sich mitzu- 
teilen, ausserordentlich dazu beitrug Aufschluss über 
seine Malerei zu gewähren. Sie rückt einen Punkt, 
den Hauptpunkt: dass er die Malerei als ein Stück 
des Absoluten ansicht, in helles Licht. Was Mallarme 
in der Dichtkunst gesehen hat, hatte Cezanne in 
seiner Kunst empfunden und erforscht: nämlich 
dass es malerische Ideen giebt und dass es unmög- 
lich ist sie von Ausdrucksmitteln zu unterscheiden. 
Es genügt also nicht, dass der Maler sein Sujet an- 
deutet: das Sujet ist in Wahrheit unabhängig vom 
Bilde. Eine malerische Idee ist ein Stück Malerei. 
Sie hat ihren Ausdruck gefunden, wenn das Bild 
„est venu“. (Cézanne sagte stets: „Cela vient“ oder 
„Cela ne vient pas“). Eine solche Konzeption ist 
sehr tief; sie verwirft die Anekdote und befreit 
die Malerei von jeder Annäherung an andere Künste. 
Mutatis mutandis, das ist die Ästhetik Mallarmes, 
und der Einfluss dieser beiden Künstler, jedes in 
seiner Art, der noch bedeutsamer war alsihreWerke, 
wie berechtigt die Bewunderung der Dichtungen 
Mallarmes und der Stilleben Cezannes auch sein 
mag, ist daher erklárlich. Auch Mallarmé hatte 
nicht vermocht restlos zu gestalten und man muss 
zwischen den Zeilen seiner Werke lesen; man fühlt, 
sozusagen, das Unausgesprochene darin. Ebenso 
verhält es sich bis zu einem gewissen Punkte mit 
dem doch so ergreifenden Werke von Paul Cezanne. 

Vor Cezanne unterschied man in der Malerei 
wie in der Poesie ein Genre und man konnte glauben, 
dass die Wahl des Genres bis zu einem gewissen 
Punkte die Technik bedingte, dass zum Beispiel die 
historische oder allegorische Freske, die Heiligen- 
malerei ganz andern Gesetzen gehorche als die Still- 
lebenmalerei erfordert. Cézanne schaffte diese 
Konventionen ab und' ersetzte sie durch reine Ma- 
lerei, wie Mallarmé die Poesie nicht durch Prosa 
oder Verse, sondern durch ästhetische Anwendung 
der Sprache zu definieren wusste. Das genügt voll- 
kommen, die Macht dieser beiden Meister über 
die jetzigen Generationen zu rechtfertigen. Sie 
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haben, jeder auf seine Art, eine Umwälzung herbei- 
geführt, 

Wenn man allem übrigen die Stilleben Paul 
Cezannes vorzieht, geschieht es nicht, weil er sich 
gerade darin ganz restlos hat ausdrücken können 
und in der Nacktheit des Gegenstandes die ganze 
Aufrichtigkeit seiner Kunst zutage treten liess? 
Seine Stilleben sind rührende Einfachheit, nackte 
Armut, mit einem Wort Wahrheit der Malerei, die 
nur Malerei ist, aber auch Intensität, Glanz, Kraft, 
das Vollendete in seiner ganzen Vollkommenheit. 
Enthusiasten könnten sagen, dass mehr Heiligkeit 
in einem Stilleben von Cezanne sei, als in einer Ma- 
donna des Guido Reni. 

Es ist klar, dass kein grosser Unterschied zwi- 
schen diesen in ihrer Schlichtheit herrlichen Lein- 
wanden und den komplizierten Werken besteht, wo 


er von einer völligen Harmonie, einer Landschaft 


stellt, wenn man ihn nur skizzenhaft andeutet, 
träumt. Wenn man den Menschen in die Natur 
merkt man, dass das Menschliche und die sinnlich 
wahrnehmbare Natur sich unaufhörlich verwandeln, 
während die Landschaft unveränderlich bleibt. Zum 
mindesten müsste der Künstler, um sie der Wirk- 
lichkeit durch eine Konvention gegenüberzustellen, 
die die Kunst degradiert, aus der sie eine Fiktion 
macht, im Menschen und in der Natur die Form 
auslösen, die sich nicht ändert. Er muss sich über 
Zeit und Zufälligkeit hinweg zur Harmonie erheben. 
Dem Streben nach dieser letzten Harmonie, dieser 
wirklichen Einheit hatte Cezanne sein Leben ge- 
weiht, und die Verzweiflung sie nicht zu erreichen, 
war es, die ihn erschöpfte und verbitterte. Dieses 
Ziel hätte er immer verfolgt und wäre er zwei- 
hundert Jahre alt geworden; darin liegt seine Er- 
habenheit, 
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EIN SKIZZENBUCH TIEPOLOS 
VON 


PAUL KRISTELLER 


Aer reichs vor dergrossen Revolution konnte 
de. nur ein einziger fremder Rivale die 
Alleinherrschaft, die jenes Land in allen 
künstlerischen Äusserungen wie im Geschmack 
nicht ohne Recht ftir sich beanspruchte, streitig 
machen. Die sinkende venezianische Republik 
allein konnte vermöge der Eigenart ihres Lebens 
und ihrer ganz selbständigen künstlerischen Ent- 
wickelurig noch in jener Zeit einen Zauberer des 
Pinsels erstehen lassen, der sich kühn den bewun- 
derten französischen Meistern der Grossdekoration 
als gleichwertig an die Seite stellen, ja vielleicht 
sogar über sie erheben durfte. Man sieht auch hier 
wieder, wie ähnliche physische und kulturelle Vor- 
bedingungen ganz ähnliche, anscheinend durchaus 
individuelle künstlerische Erscheinungen erzeugen. 
Giovanni Battista Tiepolos Kunst, der äusserste 
Lichtkranz in der Glorie venezianischer Monumen- 
talmalerei, wurzelt fest und tief im venezianischen 
Boden. Die stärksten, die massgebenden An- 
regungen verdankt sie Paolo Veronese, der mehr als 
Tizian oder Tintoretto der Wonne des Lebens künst- 


lerischen Ausdruck zu geben verstanden hat; mehr 
als allen Vorbildern, aber gewiss dem Sonnenlicht 
und der Lebenslust ihrer unvergleichlichen Hei- 
matstadt. 

Wie mögen wohl die, die heute aus Lust des 
Widerspruchs die Bemühungen älterer Geschlechter 
von Kunstforschern, die inneren und äusseren Be- 
ziehungen der Künstler zum heimatlichen Boden 
und zu ihrer Umgebung klarzulegen, verspotten, 
die Kunst dieses Venezianissimo, das rein Malerische 
wie ihren poetischen Sinn begreifen wollen ohne 
Venedig, ohne seine physische und moralische At- 
mosphäre? Keine Kunst ist weniger ausserhalb 
ihrer Heimat denkbar und verständlich als die ve- 
nezianische Malerei. — 

Was Tiepolo wie den Franzosen des achtzehnten 
Jahrhunderts vor allem die Kraft zu neuem Auf- 
schwung, den Mut zu freiem Schauen verleiht, das 
ist die Erlösung ihrer Kunst von der antiken Form, 
die bis dahin, ungeachtet manchen kraftvollen Ver- 
suches zur Befreiung, die Kunst beherrscht und ihre 
freie Bewegung oft genug gelähmt hatte. Von einer 
gewollten Auflehnung gegen die Antike, von einem 
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Programm etwa wie dem Caravaggios kann hier 
wohl nicht dieRede sein. ImGegenteilspielen antike 
Mythen und antikisierende Allegorien eine grosse 
Rolle in Tiepolos Werken und auch dem antiken 
Kostüm und Beiwerk geht er so wenig wie die 
Franzosen absichtlich aus dem Wege. Aber in der 
künstlerischen Form scheint der Einfluss der An- 
tike endgültig überwunden, alle antiken Elemente 
sozusagen aus dem formalen Sprachschatze ihrer 
Kunst ausgeschieden zu sein. 

Vor allem befreit sich die Komposition von 
der die Gruppen umschreibenden, sie bindenden, 
festen und kontinuierlichen Linie. Die Massen der 
Gestalten sind nicht wie in der klassischen Kunst 
zu architektonisch gegliederten Gebilden zusam- 
mengefiigt, sondern hier eng zusammengedrängt, 
dort auseinandergerissen, wohin sie Zufall und Be- 
wegung führte, durch die weiten Räume weithin 
zerstreut, so dass Licht und Luft zwischen ihnen 
Auten. Das Seicento hatte hierin kräftig vorgear- 
beitet, aber die letzte Konsequenz dieser schon von 
Correggio proklamierten Freiheit der Komposition 
hat erst Tiepolo gezogen. Auch wo er in seinen 
Altargemälden eine gewisse Symmetrie des Auf- 
baues nicht vermeiden kann, verfährt er mit der 
grössten Freiheit und komponiert wesentlich mehr 
durch Licht und Schatten als mit Formenmassen. 
Tiepolos Kunst ist der denkbar stärkste Gegensatz 
zum statuarischen Prinzip, das jede klassizistische 
Kunstrichtung als ein wesentliches Element aus der 
Antike abgeleitet hat. Grell vom wirklichen Tages- 
lichte beleuchtete Gruppen neben tief beschatteten 
Gestalten; stärkste Bewegtheit des Lichtes und der 
Formen; alles wundervoll plastisch gebildet, aber 
durchaus unskulptorisch gedacht. Tiepolo ist ab- 
solut Maler, wie alle Venezianer; das malerische 
Erfordernis bestimmt alles. Eine grosse Bedeutung 
hat in Tiepolos Kunst auch das Theatralische; die 
Gruppenbildung scheint nicht selten von Wirkungen 
der Theaterbühne abhängig zu sein. 

Es war nur folgerichtig, dass die bewunderten 
Werke des Meisters, der im Siegeszuge durch halb 
Europa getragen worden war, den herbsten Tadel 
über sich ergehen lassen mussten, gerade so wie 
die heiteren, galanten Schöpfungen seiner französi- 
schen Gesinnungsgenossen in der Kunst, sobald 
der Kunstgeschmack nach kurzer Freiheit sich wie- 
der unter den mächtigen Zwang der Antike beugte. 
Seine Schätzung ist stets von der Stellung des 
Publikums und der Künstler zum Klassizismus ab- 
hängig geblieben. 


Die bewundernde Freude an der staunenswert 
reichen und leichten Schaffenskraft, an der maleri- 
schen Potenz, das Entzücken tiber die Farbenpracht, 
über die Fülle von Glanz und Sonnenlicht, die aus sei- 
nen Werken dem Beschauer entgegenstrahlt, erklären 
aber noch nicht zur Genüge die Wirkung der 
Fresken Tiepolos, Ihr Reiz besteht nicht zum we- 
nigsten auch in der Verbindung der vollen Realität 
der einzelnen Erscheinungen und Dinge mit der 
poesievollen, märchenhaften Unwirklichkeit der 
Konzeption des ganzen Bildes. Nur wenige be- 
kleidete Gestalten, die nicht in der vollen Anschau- 
lichkeit des gewöhnlichen Lebens auftreten; das 
konventionelle Idealkostüm, das seit Rafaels Tagen 
für Heilige und Götter unumgänglich schien, ist 
beinahe auf die Gestalt der Madonna beschränkt, 
auch hier mit aller Finesse stofflicher Realität 
wiedergegeben. Selbst die Heiligen sind oft in die 
Modetracht der Zeit gekleidet. Tiepolo scheut sich 
nicht, seine venezianischen Patrizier, wie sie stehen 
und gehen, in der ganzen Pracht ihrer Feiertags- 
kleidung in die Wolken zu führen, nicht nur vor 
die Madonna und die Heiligen, sondern auch unter 
die antiken Götter und Gottheiten, die seine Him- 
mel bevölkern. Unbefangenste Realität der ein- 
zelnen Gestalten, der Köpfe, des Nackten, der 
prächtigen Tiere, die sich zwischen die Menschen 
drängen, aller Gegenstände, die sie umgeben, lässt 
dem erregten Beschauer die phantastischsten, un- 
wahrscheinlichsten Vorgänge seiner Allegorien 
glaubhaft erscheinen, täuscht ihn über alle Unmög- 
lichkeiten der Bildarchitektonik hinweg. Die 
zahlreichen, meist gross an bemerkbarsten Stellen 
angebrachten Füllfiguren von Pagen, Cavalieren, 
Zwergen, von Tieren und Gegenständen aller Art 
dienen, ebenso wie viele andere harmlose malerische 
Kunstgriffe, diesem Zwecke eindringlicher Veran- 
schaulichung. Dies Hineinziehen greifbarer Wirk- 
lichkeiten des gewöhnlichen Lebens in die Kreise 
des Überirdischen bedeutet zugleich ein Empor- 
heben des Realen über den Eindruck des Gewöhn- 
lichen. Rembrandt — und freilich viel äusserlicher 
— auch ein italienischer Vorläufer Tiepolos, der 
Genuese Giovan Benedetto Castiglione, suchten so 
wirklichkeitsgetreu dargestellte Vorgänge durch 
geheimnisvoll wirkendeBeleuchtung, durch exotisch 
anmutende Umgebung, durch orientalisches Ge- 
pränge aus dem vertrauten Kreise des Beschauers 
wieder in ferne, fremde Sphären zu entrücken, sie 
mit dem poetischen Zauber des Unbekannten zu 
umgeben. 
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Mit der geistigen Vertiefung in den seelischen 
Inhalt, die uns inRembrandts Schöpfungen ergreift, 
mit seiner tiefsten Seelenkenntnis und auch mit 
seiner absoluten Wahrhaftigkeit in der Formgebung 
konnte und wollte Tiepolo freilich nicht wett- 
streiten. Mit der jubelnden Lebensbejahung, die 
dies Weltkind in seinen rauschenden Festen von 
Licht und Farben besingen wollte, vertrüge sich 
schlecht die düstere, herbe Tragik der Wahrheit. 
Wohl aber ist Tiepolo diesem Grössten verwandt in 
jener genialen Kraft, die volle Wirklichkeit der Ein- 
zelerscheinung mit der Poesie überirdischen Lichtes, 
mit dem zaubermärchenhaften Geschehens zu einer 
Einheit der Wirkung verschmelzen zu lassen. 

Tiepolos Anschauung und seine Darstellungs- 
mittel sind durchaus malerische. Licht und Farbe 
gestalten die Komposition, die Anordnung und die 
Gliederung der Gruppen, bestimmen die Formen. 
Er scheut sich nicht, eine Figur zu übermässiger 
Länge sich ausrecken zu lassen, eine andere in fast 
unförmig sich bauschende Gewänder zu hüllen, 
einen riesigen Hund vorn hinzustellen, wenn er für 
das farbige Gleichgewicht einen Lichtstreifen, eine 
helle Masse oder einen dunklen Fleck braucht. 
Seine Bilder scheinen ganz in Massen von lichten 
Farbtönen konzipiert, mit einem kühnen Wurf an 
die Wand oder an die Decke gezaubert zu sein, sie 
scheinen förmlich aus dem Lichtstrom herauszu- 
wachsen. 

In dem ktihnen, sicheren Virtuosen des Pinsels 
wird man nicht ohne weiteres einen überaus 
feissigen, sorgsam alles einzelne beobachtenden 
Zeichner vermuten. Mit Bewunderung wird man, 
der Kundige freilich ohne Erstaunen, die zahllosen 
Studien betrachten, in denen der Meister mit Stift, 
Feder und Tuschpinsel die einzelnen Gruppen und 
Gestalten. seiner Werke sorgfältig bis ins Detail 
vorbereitet hat. Eine Reihe erhaltener Ölskizzen 
zeigt, dass Tiepolo die Kompositionen der grossen 
Gemälde schon ziemlich genau mit allen haupt- 
sächlichen Effekten, besonders der Licht- und 
Farbengebung, festgestellt hatte, bevor er an die 
Ausführung im grossen ging. Diesen Farbenskizzen 
stellen sich nun wieder zahlreiche Kompositionen 
und Zeichnungen einzelner Figuren nach der Natur 
zur Seite. Der letzte Biograph Tiepolos, Eduard 
Sack (Giambattista und Domenico Tiepolo, Ham- 
burg 1910) hat eine Liste von zwischen elf- und 
zwölfhundert Zeichnungen des Meisters, die ihm 
bekannt geworden sind, zusammengestellt. Wer 
sich in öffentlichen und privaten Sammlungen und 


im Handel danach umgesehen hat, weiss, wie der 
Verfasser jenes Werkes selber, dass dies Verzeichnis 
nicht entfernt vollständig sein kann. Natürlich ist 
das Erhaltene auch nur wieder ein Teil der zahl- 
losen Blätter, die des Meisters flinke Hand mit Stu- 
dien bedeckt hat; diese auch wieder nur ein kleiner 
Teil der unendlichen Fülle von Gestaltungen, die 
in der Phantasie des Künstlers lebendig geworden 
sind. Ein prächtiges, bisher unbekanntes Skizzen- 
buch Giovan Battista Tiepolos, das kürzlich als 
Geschenk eines Kunstfreundes in den Besitz des 
Kupferstichkabinets zu Berlin gelangt ist, und das 
die Gelegenheit zu diesen Ausführungen gegeben 
hat, kann uns in der Hoffnung bestärken, dass das 
Zeichnungswerk des grossen Venezianers noch 
manche wichtige Bereicherung erfahren werde. 
Unter den Zeichnungen Tiepolos lassen sich 
drei Gattungen unterscheiden: Studien nach der 
Natur von einzelnen Gestalten oder Teilen, von 
Köpfen, Händen Bewegungsmotiven und der- 
gleichen, dann Entwürfe für bestimmte Werke, 
für ganze Kompositionen oder Gruppen, die un- 
mittelbar bei der Ausführung der grossen Bilder 
verwendet werden sollten und meist auch ohne 
wesentliche Umgestaltungen verwendet worden 
sind, und endlich ganz freie Skizzen von Gestalten- 
gruppen und dergleichen, die augenscheinlich 
nicht nach der Natur gezeichnet worden sind, son- 
dern aus der frei schaffenden Phantasie des Künst- 
lers flossen; Bildungen, die während der inneren 
Gestaltung der Komposition, von ihnen angeregt, 
vor seinem geistigen Auge auftauchten und von 
ihm wohl als für die Verwendung mögliche Formen 
festgehalten wurden. Zu dieser dritten und in 
mancher Hinsicht anziehendsten und charakteri- 
stischsten Klasse von Zeichnungen Tiepolos gehören 
die Skizzen der neuerworbenen Berliner Blätter. 
Nicht alle Zeichnungen des Bändchens scheinen 
von der Hand des Meisters selber herzurühren. Die 
ursprünglichen Rückseiten der jetzt gefaltenen und 
in der Mitte gehefteten Blätter sind zum grössten 
Teil wohl von einem oder mehreren Künstlern seiner 
Werkstatt benutzt worden. Jedenfalls ist eine Anzahl 
dieser auf den ursprünglichen Rückseiten der Blät- 
ter befindlichen Zeichnungen wesentlich schwächer, 
derber und flüchtiger und auch in anderen Farb- 
tönen ausgeführt als die Skizzen der Vorderseiten 
(und einige Rückseiten), die die ganze Meisterschaft 
und Freiheit Giovanni Battistas erkennen lassen. 
Keine der Gruppen und Figuren hat sich als 
unmittelbare Vorlage für ein von Tiepolo aus- 
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geführtes Werk nachweisen lassen. Dagegen kehren 
einzelne Motive in ganz ähnlicher Fassung in Ge- 
mälden des Meisters wieder. So ist z. B. der sitzende 
Mann auf Seite 1 des Skizzenbuches der Hauptfigur 
im Deckenfresko des Palazzo Rezzonico in Venedig 
sehr ähnlich (S. 495), ebenso der nackte Mann auf 
Seite 10 dem das Kreuz ziehenden Schergen in der 
Kreuztragung in S. Alvise (S. 487). Die Gestalt des 
Bacchus auf Seite z1 ist der im Gemälde ,,Bacchus 
und Ariadne“ im Besitze der Herrn Artaria in Wien 
nahe verwandt (S. 492) der gefliigelte Gott der Zeit 
dem unten im Fresko „Phaeton und Apollo“ im 
Palazzo Archinti in Mailand und einer Figur im 
Fresko des Palazzo Clerici in Mailand usw. Einige 
der orientalischen Greisen- und Zauberergestalten 
und -gruppen stehen der Darstellung der Radierungs- 
folge der ,,Scherzi di Fantasia“ sehr nahe, mit denen 
sie auch zeitlich, wie die eben erwähnten Bezieh- 
ungen anderer Blätter zu Gemälden bestätigen, zu- 
sammengehören (S. 496). Das Skizzenbuch ist also 
wohl in der mittleren Zeit der Thätigkeit Tiepolos, 
in der Zeit seiner höchsten Kraft und Fruchtbarkeit 
entstanden. 

Die meisten Blätter unseres Bandes enthalten 
wenig bestimmt charakterisierte allegorische Ge- 
stalten, Gottheiten, Genien, Engel u. dgl., in leb- 
hafter Bewegung schwebend oder lagernd zu freien 
Gruppen zusammengefügt, Gruppen, wie sie der 
Künstler zur Belebung der gewaltigen Flächen, die 
er zu schmücken hatte, in Fülle verwendete, die 
inhaltlich meist nur in losem, oder wenigstens kaum 
erkennbarem Zusammenhange mit dem Gegenstande 
der Darstellung stehen. Für seine künstlerischen, 
malerischen Absichten waren ihm diese die Haupt- 
handlung umgebenden, sie oft fast verbergenden 
Figurengruppen, die freien, durch keinen Zwang 
des Gegenstandes bedingten Schöpfungen seiner 
Phantasie, gewiss ein wesentlicher Teil des 
Werkes, wichtig vor allem für die Stimmung, 
die Bewegtheit der ganzen Komposition. Man 
sieht an unseren Skizzen, mit welcher Lust der 
Künstler diesen sonnigen Bildern, die in rascher 
Folge an ihm vorüberschwebten, folgt, wie er sie, 
die Kinder seiner Phantasie und doch ihm fremd 
beim Anblick, mit raschem Griffel in feste Formen 
zu bannen sucht. 

Das Berliner Skizzenbuch enthält ausser den 
erwähnten Einzelgestalten und Gruppen von Gott- 
heiten, Engeln, Kriegern, Orientalen und dergleichen 
von Giovan Battistas Hand auch zwei Skizzen zu 
einer Anbetung der Könige. Tiepolo hat diese 


Prunkszene, die offenbar sehr nach seinem Ge- 
schmack war, häufig behandelt, in einer ganzen 
Reihe von Gemälden und Zeichnungen und vor- 
trefflich auch in einer Radierung, stets in gleicher 
Auffassung, sogar in demselben Format, aber jedes- 
mal in ganz anderer Gruppierung, mit immer neuen 
Motiven, immer neuen Variationen derselben Stim- 
mung aus dem sonneglühenden, märchenhaften 
Lande des Morgens. Die vergleichende Betrach- 
tung dieser Darstellungen lässt die Eigenart Tiepolos, 
die starken und die schwachen Seiten seiner Kunst 
besonders deutlich hervortraten. Dem staunens- 
werten Reichtum der Erfindung, dem bewunderungs- 
würdigen Geschick der ungezwungenen Kompo- 
sition, der souveränen Sicherheit im Gebrauche 
seiner Formensprache steht eine gewisse Eintönig- 
keit der Effekte und der Formenbehandlung im 
Einzelnen und auch der Typen gegenüber. Die 
Akademiker seiner Zeit und der folgenden Gene- 
rationen haben die nicht seltenen Nachlässigkeiten 
seiner Zeichnung getadelt, die freilich mit allen 
ihren wirklichen oder vermeintlichen Mängeln un- 
endlich überzeugender wirkt, als die kalte Korrekt- 
heit jener. Eine gewisse Einseitigkeit, einen Manie- 
rismus kann man aber in der That darin sehen, dass 
Tiepolo dieEinzelform dem Gesamteffekt durchaus 
unterordnet, die die Form schart umschreibende Linie 
oft der Lichtwirkung opfert. Besonders in seinen 
Zeichnungen pflegt er viel mit typischen Formeln 
zu arbeiten. Es ist aber wohl ganz natürlich, dass 
eine so reiche und bewegliche Phantasie nach den 
kürzesten und prägnantesten Formen zur schnellsten 
Fixierung des Augenblicksbildes ihrer künstlerischen 
Vorstellung sucht, dass ein solcher Künstler sich 
gewöhnt, abkürzende Formeln zu gebrauchen, sich 
mit grösserer Sparsamkeit der Mittel auszudrücken 
liebt als langsamer gestaltende Bildner. Tiepolo 
bedient sich in der That in der Kreidezeichnung wie 
in der Federskizze einer verhältnismässig beschränk- 
ten Reihe von Linienbildungen, die aber dafür eine 
aussergewöhnliche Ausdrucks- und Modulations- 
fähigkeit besitzen. Wie seine Feder scheint auch 
sein Pinsel, der die leicht umrissenen Formen der 
Zeichnung plastisch rundet, nur wenige schlangen- 
artige oder zuckende Bewegungen zu kennen. Unter 
den Federstrichen erkennt man noch die Vor- 
zeichnung mit dem Stift, der mit ganz flüchtigen, 
ineinander verschwimmenden, suchenden Linien- 
zügen die Umrisse andeutet und der Feder die Aus- 
wahl der passenden Linie zur bestimmteren Um- 
schreibung der Formen überlässt. 
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Trotzdem haben die Gruppen und Figurenskizzen 
Tiepolos fast immer einen ganz bildmässigen, ge- 
schlossenen Charakter, im malerischen Eindruck 
des Ganzen wie selbst in der Andeutung der leich- 
ten oder schwer lastenden Stoffe der Kleider, der De- 
tails, der Schmuckteile und dergleichen mehr. Nur 
wenige Maler haben das Wesentliche der Formen 
und sogar des farbigen Scheins ihrer Gemälde schon 
in der Skizze so weit vorauszunehmen verstanden, 
wie Tiepolo — seine französischen Zeitgenossen, 
von denen manche übrigens viel von ihm gelernt 
haben, sind ihm auch hierin verwandt — das 
erklärt sich wohl daraus, dass er die wesentlichen 
Elemente seiner Kunst: Bewegung und Licht, schon 
in der lavierten Federzeichnung mit seiner Meister- 
schaft vollkommen zur Anschauung bringen konnte, 
Durch die Fluten blendenden Lichtes, die in seinen 
Gemälden die Gruppen gliedern und formen, die 
perspektivische Verschiebung deutlich machen, 
werden überhaupt die Einzelformen und die Farben 
als Lokaltöne der Aufmerksamkeit des Beschauers 
mehr entzogen. Tiepolo liebt überdies auch in 
seinen Gemälden eine geniale Kürze der Raum- 
schilderung. Ein Baum, der meist quer einschneidend 
in den Raum hineinragt, genügt zur Andeutung des 
Landes, ein einsam schwebender Vogel sugge- 
riert die Vorstellung weiter Lufträume, eine ge- 
waltige Säule, breite Stufen oder Balustraden geben 
hinreichend den Eindruck grossartiger Architek- 
turen. 

Allerdings muss man Tiepolos Zeichnungen in 
den Originalen betrachten, um beurteilen zu kön- 
nen, wie vollkommen er die Effekte der Beleuch- 
tung schon hier zu erzielen verstanden hat. In den 
Nachbildungen fehlt die Wirkung des warmweissen, 
belebten Papiertones, der die breite Lichtmasse 
bildet und in seiner Leuchtkraft durch die spärlich 
verteilten tiefen Schattenflecke noch gesteigert wird, 
der die Umrisslinien so aufzehrt, dass sie dem 
Auge kaum mehr als Linien zum Bewusstsein kom- 
men. Aus der blendenden Sonne in freier Luft 
scheinen die Gestalten, unbestimmt in den Umrissen 
wie man die Formen in solcher Beleuchtung sieht, 
aufzutauchen. Die einzelne Linie als solche in ihrer 
starken Bewegtheit und Aimmernden Unbestimmt- 
heit scheint sttickweis betrachtet fast formlos, im 
Gegensatze zu der Zeichnung der Renaissance und 
des Klassizismus, bei der man in jedem Teilchen 
seine Bedeutung als Form erkennen kann. In Tie- 


polosSkizzengewinnt das Einzelne erst im Zusammen- 
hange der ganzen Komposition gestaltende Aus- 
druckskraft. Mit nicht geringerer Meisterschaft 
als in seinen Gemälden und Zeichnungen hat Tie- 
polo in seinen Radierungen diese Wirkungen des 
starken Lichtes auf die Umrisslinie wiederzugeben 
verstanden. 

Von den Bestrebungen moderner Kunst nach 
dieser Richtung hin unterscheidet Tiepolo seine von 
den Gesehlechtern der Vorfahren ererbte Stilkraft, 
die Fähigkeit, den unmittelbaren, flüchtigen Natur- 
eindruck, ohne seine Wesenheit zu verletzen, nach 
dem Sinne, dem Schmuckerfordernis und der 
Stimmung des für die dauernde Betrachtung be- 
stimmten Kunstwerkes umzugestalten. 

Schon in den Skizzen ist diese Umgestaltung 
der in der Wirklichkeit oder in der Phantasie 
erschauten Formen für die Zwecke ihrer Verwen- 
dung vor sich gegangen, so stark die Gestalten in 
ihren heftigsten Bewegungen die unmittelbare An- 
schauung widerzuspiegeln scheinen. Schr wenige 
Maler haben verstanden, die Bewegungen des 
Schwebens und Fliegens menschlicher Körper, also 
nicht unmittelbar der Wirklichkeit entlehnte Mo- 
tive, so überzeugend darzustellen wie Tiepolo. Alle 
Bewegungen zeigen eine frische Leichtigkeit, eine 
elastische Kraft, wie sie nicht das Schen allein, 
sondern nur die erregte seherische Phantasie zu 
schaffen vermag. Es ist ein Strom von Leben, von 
individueller Lebensbetrachtung, der sich hier in 
schwungvolle Gesten ergiesst, in freudevoll jauch- 
zenden Lauten hervordringt. Denn man kann sich 
diese elementar kraftvollen, erregten Gestalten gar 
nicht schweigend, nicht in irgendeiner Lebens- 
äusserung gehemmt vorstellen; wenn man sie 
lichtumflossen in den weiten Räumen erblickt, 
glaubt man ihre hallenden Stimmen zu verneh- 
men. 

Es ist nicht allein die helle Freude an der 
Meisterschaft der Naturwiedergabe, die uns die Be- 
trachtung der Zeichnungen wirklich grosser Künst- 
ler so ausserordentlich genussreich und anregend 
macht, es ist vor allem auch die Lust der thätigen 
Teilnahme am Werke des schaffenden Künstlers, 
das dem Betrachtenden hier vergönnt, aus nur an- 
deutenden Ausserungen eines primären künstle- 
rischen Formempfindens das Bild nach seiner eigenen 
Naturerinnerung und seiner Phantasie selbständig 
zu rekonstruieren. 
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m Potsdamer Havelgebiet liegt 
an der landschaftlich schön- 
sten Stelle des Flusses Neu- 
Cladow, dort wo sich nach 
Stiden der Wannsee öffnet 
und die Pfaueninsel strom- 
abwärts den Blick begrenzt. 

Bis zur Reformation 


Kiesch 
Ai; 


:کے 


wahrscheinlich Eigentum des Benediktinerinnen 
Klosters St. Marien zu Spandau, kam das Gut später 
in den Besitz der Krone, und wurde von der Kriegs- 


und Domänenkammer verwaltet. Um das Jahr 
1799 gab es König Friedrich Wilhelm Ill. seinem 
Kabinettsrat Anastasius Ludwig Mencken in Erb- 
pacht, sorgte für die mildesten Bedingungen und 
gewährte ihm bei den Neubauten jedwede Unter- 
stützung. Nur kurze Zeit freilich konnte sich 
Mencken seines Landgutes erfreuen, da er schon 
im Jahre 1801 starb. Aber die wenigen Jahre, die 
ihm in Neu-Cladow vergönnt waren, gestalteten 


sich besonders glücklich. Mit der Königlichen 
Familie, die nahebei auf der Pfaueninsel die Som- 
mertage verbrachte, entwickelte sich ein unge- 
zwungener Verkehr, vor allem bot aber der Besitz 
mit seinem grossen Park einen unvergleichlichen 
Fummelplatz für die Kinder des Hauses. Es waren 
ihrer vier, zwei Töchter aus der ersten Ehe der 
Frau, sowie die beiden Kinder Menckens, ein Knabe 
und ein Mädchen. Der Tochter Luise Wilhelmine 
war eine ganz besondere Zukunft vorbehalten: sie 
heiratete Ferdinand von Bismarck und wurde Otto 
von Bismarcks Mutter. Mit dem stillen Herrenhaus 
von Neu-Cladow verbindet sich vor allem die Er- 
innerung an sie, die hier die schönsten Tage ihrer 
Jugendzeit verlebte. 

Nach ihres Vaters frühen Tode war die kurze 
Blüte dieses märkischen Idylls vorüber, das Gut 
kam bald in andere Hände, um im Laufe des 
Jahrhunderts den Eigentümer immer aufs neue zu 
wechseln, bis es schliesslich, fast ganz verwahrlost, 
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am Ende der achtziger Jahre in den Besitz des Herrn 
Robert Guthmann gelangte. 

Sein Sohn Dr. Johannes Guthmann stellte sich 
in den letzten Jahren die Aufgabe, die alten Guts- 
bauten wieder in Stand zu setzen und mit dem 
sie umgebenden, verwilderten Park zu einem 
Wohnsitz umzuwandeln, der alle Ansprüche an die 
Bequemlichkeiten des Stadthauses mit den Vorzügen 
ländlichen Lebens verbindet. 

Die Arbeit, die getan werden 


musste, war 


hier kräftig ansteigenden Ufer wie auf einer 
Terrasse. 

Über das Jahr seiner Erbauung hat ein Fund 
Aufklärung geschafft, der bei den jüngst abge- 
schlossenen Arbeiten gemacht wurde. Da lag unter 
den Dielen ein roh zugeschnittenes Brettchen, das 
in grossen, unbeholfenen Buchstaben folgende In- 
schrift trug, die in ihrer grossväterlichen Sprache 
wohl der Wiedergabe wert ist: 

„Wilhelm Schar Zimmergesell aus Potsdam, Carl 
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schwierig genug. An Baulichkeiten waren nur das 
Herren- und das Verwalterhaus, sowie eine lang- 
gestreckte Scheune übriggeblieben, ohne rechten 
Konnex miteinander, da bei des Kabinettsrates 
Mencken Tode, die geplante Anlage noch nicht 
beendet war und ein Teil der damals vorhandenen 
Wirtschaftshäuser das Jahrhundert des Verfalls nicht 
überdauert hatte. 

Dem Herrenhaus galt die Hauptsorgfalt bei 
der Wiederherstellung. Es liegt am weitesten in 
der Gebäudegruppe zurückgeschoben, die süd- 
liche Schmalseite dem Flusse zugekehrt, auf dem 


Schönemann Gesell alhier, Gözner aus Nowawes, Ge- 
sell, Nagelzaun ein Dressner fremder Zimmergesell 
und der Lehrbursch Müller vor die Lange Brücke, 
haben 4 Wochen das Holz zugericht und den Boden 


gelegt anno 1800 im Monath August. 


Schönemann wird sterben und das Haus wird 
bleiben — adje lebt wohl.“ 

Gegen Ende des Jahres 1800 wird also die 
Inneneinrichtung vollendet sein, das 
können wir aus den Angaben des philosophischen 
Zimmergesellen schliessen, der uns leider über den 
Baumeister des Hauses keine Auskunft hinterlassen 


gewesen 
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hat. Möglich dass es David Gilly, ein Freund 
Menckens, war, der seit 1788 als Oberbaurat in 
Berlin thätig, eine Reihe märkischer Herrensitze ge- 
schaffen hatte, darunter das Gutshaus und die 
Nebenbauten von Paretz. An seine Art erinnern 
die abgerundeten Giebel, die feinfühlig gegliederten 
Fronten wie die Behandlung der Gesimse über 
Thüren und Fenstern. 

Im Äusseren unverändert, hatte sich im Innern, 
abgeschen von einigen Kachelöfen, deren zwei in 


dem ausführenden Architekten Professor Pauls 
Schultze-Naumburg. 

Die wesentlichste Veränderung erfuhr die öst- 
liche Längsseite des Hauses, die vorher völlig glatt, 
ohne einen Treppenanbau verlief. Über den drei 
mittleren Fenstern setzte Schultze-Naumburg einen 
Giebel mit Pultdach und dreieckigem Giebelfeld 
auf, dadurch schuf er den Rückhalt ftir die hier 
nun vorgelegte Terrasse, gleichzeitig ergab sich im 
Obergeschoss in der Mitte der schrägen Dachseite 
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die Potsdamer Altertiimersammlung gelangten, 
nichts mehr erhalten, das aus den Tagen Mencken- 
schen Besitzes herrührte. Das einzige Hauptgeschoss 
verfügte über eine Reihe ausserordentlich unzweck- 
mässig miteinander verbundener Zimmer, der 
Dachstuhl enthielt ebenso wie der Keller nur Wirt- 
schaftsräume, die zum Teil erst zu Wohnzwecken 
umgebaut werden mussten. Eine Veranda oder 
Loggia gab es nicht. In dieser Hinsicht den alten 
Bau umzugestalten ohne ihm seinen Charakter zu 
nehmen, war das Ziel, das der Besitzer mit unermüd- 
licher Sorgfalt im Auge behielt, unterstützt von 


ein grosser Raum mit grader Decke, der sich sehr 
vorteilhaft zu einem Gastzimmer verwenden liess, 
Der Grundriss der Veranda ist genau halbkreis- 
förmig, zwei Treppenflügel führen zu der Plattform 
empor, sechs glatte Säulen tragen die Decke, die 
gleichzeitig den Boden der oberen Terrasse vor dem 
Giebelzimmer bildet. Die ursprüngliche Gestalt 
des Hauses ist hier beträchtlich verändert worden, 
das ist gewiss. Aber es gab keine Wahl. Entweder 
man durfte die alte Form an einer Stelle nicht 
schonen oder man musste auf den nach heutigen 
Anschauungen vielleicht wichtigsten Teil des Land- 
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hauses, den mit dem Bau verbundenen, überdeckten 
Vorplatz im Freien verzichten. Ich möchte den 
Standpunkt vertreten, dass die Rücksicht bei einem 
solchen für einen Privatmann bestimmten Bau nicht 
soweit gehen darf, berechtigte Bedürfnisse auszu- 
schliessen, selbstverständlich muss der notwendige 
Eingriff so schonend wie möglich gestaltet werden. 
Und das ist in diesem Falle sicher geschehen. Der 
Terrassenbau wirkt nicht angeklebt, weil er mit 
dem aufgesetzten Giebel organisch verbunden und 
dem ganzen ungemein geschickt eingefügt ist. Ja, 
man darf sogar wohl sagen, dass die frühere ntich- 
terne Fassade, die der schönsten Gartenpartie mit 
dem Ausblick auf die Havel zugekehrt war, recht 
wenig dem Charakter des Landhauses gerecht 
wurde, sondern eher dem Typus des alten städti- 
schen Reihenhauses entsprach. 

Bei der Wiederherstellung des stark verfallenen 
Äusseren ging man mit grösster Genauigkeit vor. 
Jedes Gesims, jedes Profil, jeder Fugenschnitt wurde 
dem vorhandenen entsprechend ergänzt und das 
schwer beschädigte Ziegeldach in der Weise ersetzt, 
dass nur bereits vom Wetter getönte, alte Pfannen 
verwandt wurden. Die morsch gewordene Haus- 
tür mit ihren locker geschnitzten Rosetten und 
dem hübschen, geteilten Oberlicht musste entfernt 
und durch eine getreue Kopie ersetzt werden. In 
Anlehnung an den ehemaligen, stark verblichenen 
Verputz, erhielt das ganze Haus einen leuchtend 
gelben Casein-Anstrich. 


Völliger Erneuerung bedurfte 
das Hausinnere, das schon lange 
nicht mehr im Urzustande war, 
hierbei wurde auch die unzweck- 
mässige Disposition der Räume 
wesentlich verändert. 

Vom Garten aus führen zwei 
feine, alte Freitreppen, beide dop- 
pelfltiglig,zum Wohngeschosshin- 
auf; über die der westlichen Lang- 
seite betritt man heute einen klei- 
nen Vorraum, der einzig durch 
seine diskret gegliederten Wand- 
flächen in Stucco duro wirkt. An 
einer Seite belebt das zart ver- 
goldete Gitterwerk der Heizkör- 
pernische die Wand, von der ein- 
fachen, weissen Decke hängt eine 
Alabasterschale herab, durch die 
das elektrische Licht weich und 
milde hindurchströmt. Der Boden 
ist mit fast quadratmetergrossen Marmorplatten be- 
legt. Die in weiss gehaltene Garderobe zur Linken 
wurde mit kräftig weissrotgestreiftem Leinen 
schwedischer Herkunft bespannt, einem äusserst 
farbenfrischen Material, aus dem auch die Vor- 
hänge bestehen. 

Durch den Eingangsraum betritt man ein 
Zimmer, das sich auf die Terrasse öffnet, es dient 
gewissermassen als „Halle“ und betont auch mit 
seinen einfachen, getönten Stuckwänden, dem 
grossen, von Schultze-Naumburg entworfenen 
Sandsteinkamin sowie den bequemen Ledermöbeln 
diese Bestimmung. Die hellen Wände geben einen 
ausgezeichneten Hintergrund ftir die hier vereinig- 
ten Kunstwerke: die lebensgrosse Tonplastik, 
„Meine Mutter“ von Ernst Moritz Geyger, ein 
Kinderporträt des Grafen Kalckreuth sowie ver- 
schiedene Bilder von Otto Greiner und E. R. 
Weiss. 

Zur Linken betritt man den Musiksaal, dessen 
längliche Form mit abgerundeten Ecken, in denen 
einst Öfen standen, beibehalten wurde. Bauherr und 
Architekt haben in diesem Raum vor allem ein 
gemeinsames Werk geschaffen; die Resultate eigen- 
ster Arbeit des Besitzers, lagen hier der Aufgabe 
des Künstlers zugrunde. Die Tür in der nörd- 
lichen Schmalwand des Saales, die in einen kleinen 
Raum führte, wurde wesentlich erweitert und durch 
zwei dorische Säulen in eine strenggefasste Öffnung 


umgewandelt. Ein Vorhang trennt den Musiksaal 
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von dem kleineren zum Speisezimmer bestimmten 
Teil, der gegebenenfalls als Bühne benutzt werden 
kann. Diese nur durch den Vorhang geschiedene 
Verbindung des täglich benutzten Speisezimmers 
mit dem feierlich-festlichen Musiksaal, der erst am 
Abend zu schönster Wirkung gelangt, ist keine 
ganz glückliche zu nennen. Da man aber auf die 
Beibehaltung des grossen Musiksaales nicht ver- 
zichten wollte, liess sich einzig in dem Nachbar- 
raum der Platz für das Speisezimmer finden. Die 
Wände des Musiksaales sind mit leuchtend grüner 
Seide bespannt, schwere antikisierende Möbel mit 
mattvergoldetem Holzwerk und Bezügen von 
schwarzem Atlas, geben dem Raum bei aller Fest- 
lichkeit doch einen ernsten, weihevollen Charakter, 
den der grüne Vorhang hinter dem weissen Säulen- 
paar wesentlich mitbestimmt. Inmitten des Saales 
steht der Flügel, sein glänzendes Schwarz belebt 
meist ein mit bunten Blumen gefülltes Gefäss. 
Zwei streng gezeichnete graue Marmorkamine mit 
goldnen Gittern nehmen die Fensterpfeiler ein, sie 
geben den unvergleichlich harmonischen Sockel ftir 
die Bronzen von Gaul und Kolbe sowie für zwei 
schöne Amphoren aus der Zeit des rothgurigen 
Stiles. 

Das starke Grün der Wandbespannung schuf 
einen unerwartet glücklichen Hintergrund für die 
Bilder Ludwig von Hofmanns, Greiners und Hofers 
sowie für eine ganz köstliche farbenzarte „Muse 
der Malerei“ von Böcklin. Auf irisierendem Re- 
genbogen thront in launiger Be- 
weglichkeit das schöne Mäd- 
chen, das die Malerei verkörpert, 
Rosen im Haar, die Palette in 
der Hand; flimmerndes Gold, 
ganz locker aufgetragen, deutet 
Himmel und Luft an. 

Das 1872 gemalte Bild stellt 
ein Fragment aus einem Paravent 
dar, der in Böcklins Atelier in 
S. Domenico stand. Eine eben- 
daher stammende Landschafts- 
phantasie befindet sich in der 
Basler Galerie, den Rest besitzt 
der jetzige Eigenttimer von Böck- 
lins Landhaus in S. Domenico, 
Herr Eduard Arnhold. 

In feinem Kontrast zu dem 
vorherrschenden Grün des Mu- 
siksaales steht der Ockerton der 
Wandbespannung des Speise- 


zimmers mit seinen Möbeln aus afrikanischem Rot- 
holz. Über einer Kredenz mit zwei mächtigen 
Kerzenleuchtern von Ernst Moritz Geyger und einer 
grossen getriebenen Silberschüssel von Emil Lettre, 
hängt eines der Hauptbilder der Sammlung, die 
„Felsenschlucht“ von Anselm Feuerbach. 

Jenseits der Halle liegt das Wohnzimmer, dessen 
Entwurf von Alfred Grenander stammt. In der 
einen Ecke erhebt sich ein gleichfalls von Grenander 
gezeichneter Kamin aus rotem Marmor, der einer 
kostbaren kleinen Skulptur Max Klingers, einer 
»Leda“ aus gelblichem, parischen Marmor zum 
Sockel dient. Die Möbel sind aus Mahagoni mit 
Einlagen von japanischer Wurzelesche und Macassa- 
Ebenholz. Besonders beachtenswert ist ein un- 
gewöhnlich tiefer, halbhoher Schrank, der einen 
Teil der bedeutenden graphischen Sammlung des 
Besitzers birgt. Die lebhafte rotbraune Farbe des 
Holzes wird durch den scharlachroten, schwarz 
quadrierten Velourteppich eigenartig gesteigert. 
Gegen diesen kräftigen Akkord treten die terra- 
kottafarbenen Gobelinbezüge der Möbel und die 
graubraun bespannten Wandflächen zurück. 

In diesem Raum sind ganz besonders gewählte 
Kunstwerke vereinigt. Die Hauptwand beherrscht 
ein van Gogh, einen Gipstorso darstellend, der vor 
einem blauen Hintergrund steht. Wie dieser ge- 
malten Skulptur aus dem trockensten und ausdruck- 
losesten Material, das es gibt, Blut und Leben ver- 
liehen ist, wie die Körperformen sich zu regen, zu 


schwellen scheinen, das ist als malerische Leistung 
ein Meisterwerk einzigster Art. — Neben Bildern 
von Uhde und Stadler ist vor allem ein winziger 
Spitzweg bemerkenswert: „Der Wüterich im Rosen- 
garten“, ein Bildchen, das kaum eine Spanne gross 
ist, aber an lebendiger, humorvoller Beobachtung, 
Grazie der Zeichnung und koloristischem Reiz zum 
Besten gehört, was wir von Spitzweg kennen. An 
Skulpturen finden sich ausser der schon erwähnten 
Leda von Klinger noch zwei antike Köpfe: ein 
Alexander aus pentelischem Marmor, äusserst fein 
in dem schwermütigen Ausdruck, eine gleich- 
zeitige griechische Originalarbeit, ferner ein 
jugendlicher Drusus der Augusteischen Epoche. 
Schliesslich sind zwei Bronzewerke Geygers zu 
erwähnen, das eine jene bekannte Komposition mit 
der auf dem Delphin reitenden Frau, das andere 
ein kleiner Dreifuss mit schneckengekröntem Deckel, 
beide als Tintefässer gedacht. Auf dem Tisch steht 
Barlachs monumentale Holzskulptur „Geldzählen- 
der Mann“. 

Der anschliessende Eckraum, das Arbeits- 
zimmer, ist nur mit Greinerschen Handzeichnungen 
geschmückt, aufeinem Schrank finden sich Plastiken 
von Gaul und Höffler. Vom Arbeitszimmer betritt 
man die Bibliothek, beide Räume nehmen die ganze 
Front der südlichen Schmalseite ein; aus den Fen- 
stern und von der Freitreppe aus bietet sich unter 


alten Bäumen hindurch ein prachtvoller Blick auf 


Havel und Wannsee. An der Westseite liegt, noch- 
mals durch einen kleinen Vorflur getrennt, das 
Schlafzimmer des Hausherrn, mit Möbeln nach 
Grenanders Entwurf von ganz besonderem Reich- 
tum und erlesener Schönheit des Materiales. 

Wenn man gelegentlich den Vorwurf gegen 
das moderne Kunstgewerbe erhebt, es könne über 
eine gewisse Nüchternheit nicht hinwegkommen 
und müsse sich an die dekorativen Bestände der 
historischen Stile anlehnen, wenn es glänzende, 
festliche Wirkungen erreichen wollte, so wird man 
hier eines Besseren belehrt. Grenanders strenge, 
herbe Art kennt keine Seitensprünge in das Form- 
lose oder in das Gestrüpp billiger Ornamentik. 
Er beherrscht das Material mühelos und kennt 
seine Wirkungen in bewundernswertem Masse. 
Hölzer von seltsamer, lebhafter Maserung ver- 
bindet er mit Perlmutter und Ebenholz zu Intarsien, 
die bei allem Reichtum keinen Augenblick in 
Materialverschwendung ausarten, sondern sich be- 
dingungslos der architektonischen Gesamtform 
unterordnen. Vor allem sind Grenanders Möbel 


für den Zweck, dem sie dienen sollen, unfehlbar 
richtig, den Ansprüchen ihres Besitzers unmerklich 
angepasst, durch und durch praktisch und erprobt, 
das giebt ihnen jenen frappanten Zug von Behag- 
lichkeit und Opulenz. In dieser Beziehung ist das 
grosse Giebelgastzimmer ein typisches Beispiel: ` 
wundervolle, edel gezeichnete Mahagonimöbel, 
ein prächtiger Schrank, ein wuchtiger runder Tisch, 
kleine, überaus bequeme Sessel mit starkgrünem, 
schwedischen Stoff bezogen, verbreiten bei aller 
vornehmen Schönheit eine äusserst intime, wohn- 
liche Stimmung. Sehr glücklich ist hier der durch 
einen Vorhang abgetrennte, unter der Dachschräge 
liegende Raum zur Bettnische benutzt und mit 
weissen Möbeln und buntgeblümten Stoffen in 
einen bewussten frischen Gegensatz zu dem Wohn- 
zimmer gebracht. Eines Gebietes sei noch gedacht, 
auf dem sich Grenander mit besonderem Erfolg 
betätigt: ich denke an die von ihm entworfenen 
Beleuchtungskörper, die man zum Allerbesten auf 
dem Gebiet des modernen Kunstgewerbes zählen 
möchte. Neu-Cladow bietet да іг eine beträcht- 
liche Zahl glänzender Beispiele. Es ist erstaunlich, 
welchen Ausdruck Grenander in das architekto- 
nische Gerüst solches Beleuchtungskörpers zu legen 
vermag, wie weich und doch wie unverrückbar 
fest die Arme der Lampenträger gebogen und in 
ihrer Gesamtheit zu einem geschlossenen Ganzen 
von ausgeprägtestem Umriss vereinigt sind. Alles 
Kleinliche, alles Spielerische fehlt diesen Sachen, 
die eigentlichen Beleuchtungskörper hängen nicht 
an einem wesensfremden Dekorationsstück, sondern 
entwickeln sich mitsamt ihren edel gezeichneten 
Glocken und Schalen auf das Klarste und Folge- 
richtigste aus den Trägern heraus. 

Das obere Stockwerk durchzieht in der Längs- 
achse ein weiss gehaltener Korridor, an seinen 
Wänden hängen gleichförmig gerahmte, graphische 
Arbeiten, darunter Zeichnungen von Feuerbach, 
Hodler, Liebermann und Käthe Kollwitz. Auf ihn 
öffnen sich die Gastzimmer, die von Grenander 
und Schultze-Naumburg äusserst behaglich ein- 
gerichtet sind. 

Die architektonischen Aufgaben Schultze- 
Naumburgs blieben nicht auf das Herrenhaus 
beschränkt. Er stellte mit gleicher Sorgfalt das 
alte Verwalterhaus wieder her, dessen mosiges Dach 
von uralten Kastanien beschattet wird und gab ihm 
durch Spalier und Zaun aus weissem Holz ein freund- 
lich-wohnliches Aussehen. Dann verband er das 
Haus durch eine lange Nischenmauer mit der 
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weiter nach dem Ufer zu stehenden Scheune zu 
zu einem festen architektonischen Gesamtbild. Der 
frische, gelbe Anstrich des Herrenhauses wurde 
auch hier gleichförmig verwandt, er ergiebt in Ver- 
bindung mit den weissen Fensterläden und Spa- 
lieren, den bunten Blumen, unter dem satten Grün 
der Bäume einen glücklichen Farbenakkord. Der 
von dem Verwalterhaus im Norden und der 
Spaliermauer im Westen begrenzte rechteckige 
Raum wurde nach den Angaben des Besitzers zu 
einem Blumengarten umgewandelt. Ein Wasser- 
becken bildet das Zentrum, an das sich in vier 
rechteckigen Feldern reihenweise angeordnete, 
starkfarbige Blumen und Stauden anschliessen; 
Flox und Rittersporn, Bethunien, Tabak, Kresse 
und Kornblumen: ein richtiger Bauerngarten. 

Die östliche Schmalseite der alten Scheune, die 
den Endpunkt der Mauer bildet, wurde vor kurzem 
durch Schultze-Naumburg zu einem Gartenpavillon 
umgestaltet. Die Wand wurde geöffnet, durch 
zwei glatte Säulen abgestützt und eine neue Rück- 
wand in einer Tiefe von etwa zwei Metern ein- 
gezogen. Der Besitzer ging mit dem Gedanken 
um, das Innere der so entstandenen Loggetta mit 
dekorativen Malereien zu zieren. Er übertrug diese 
Arbeit an Max Slevogt, der seine Kunst mit Feuer- 
eifer in den Dienst einer Ніг ihn ganz neuen Auf- 
gabe stellte, die ihm erlaubte, in ungebundenster 
Weise seiner Phantasie ganz nach Laune und Ein- 
gebung die Zügel schiessen zu lassen. Diese 
Schöpfung, auf die hier nur kurz hingewiesen 
werden soll, da ihr eine Sonderarbeit gewidmet 
werden wird, zeigt auf den Seitenwänden die sym- 
bolischen Gestalten der vier Elemente, während 
auf der Rückwand, in den Kassetten der Decke 
und an den Friesstreifen ungezählte Menschen- und 
Tierfiguren ihr lustiges Spiel treiben, sich necken 
und jagen in überquellendem Reichtum. 

Ein Bau musste neu errichtet werden: das Tor- 
haus mit Wohnungen und Garagen. Schr geschickt 
entwarf Schultze-Naumburg zwei nach der Strasse 
zu völlig fensterlose, stark gebogene Häuser mit 
roten Ziegeldächern, in den Abstand zwischen beide 
setzte er das stattliche, dreiteilige Haupttor ein. 

Nach der Parkseite zu ist jedem dieser Bauten 
eine pergolaumgebene Terrasse vorgelegt, die auf 
der einen Seite als Garagenhof dient, auf der an- 
deren den Garten des Pförtnerhauses umfasst. Unter 
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der Umrahmung der mit Pfeifenkraut umwachsenen 
Pfeiler hindurch geniesst man den schönsten Blick 
in das Tal hinab bis auf den glitzernden Lauf der 
Havel. Durch das Grün der Bäume leuchtet hier 
und da die weisse Mauer mit ihrer roten Ziegel- 
bedachung, die in weitem Halbkreis den ganzen 
Park umzieht. 

Es gibt wirklich ein Tal, sogar Täler und 
Höhen in diesem Park, dessen riesiger Flächen- 
inhalt von 90 Morgen bei einer Berlin benachbarten 
Besitzung wohl seinesgleichen sucht. Seit einem 
Jahrhundert ungepflegt und verwildert, wird sich 
die allmähliche Durchforstung, die Umwandlung 
vom Wald zum Park noch über viele Jahre hin- 
ziehen. Hauptsächlich in der Nähe des Hauses 
wurde diese Arbeit schon getan, hier hat Schultze- 
Naumburg mit sicherem Blick das Dickicht ge- 
lichtet, freie Rasenplätze und Durchblicke ge- 
schaffen, die Massen gegliedert und gruppiert. Er 
zeichnete die Pläne für ein Naturtheater, das im 
vorigen Jahre erbaut, in diesem Sommer zum 
ersten Mal benutzt werden soll, nachdem die 
Lindenhecken herangewachsen sind, aus denen 
die Gänge und Kulissen bestehen. Anlehnend 
an antike Vorbilder steigen die gemauerten Sitze 
für die Zuschauer an einem Abhang empor, 
vor der untersten Reihe liegt die Orchestra, von der 
drei Stufen zur Bühne führen. Rechts und links 
von Hecken eingefasst, die auch zwei kleine 
Garderobenpavillons verdecken, verliert sich die 
eigentliche Szene nach rückwärts über einen grünen 
Rasenhang in ein Tal mit fernem Anstieg. Hier 
die „Penthiselea“ oder den „Sommernachtstraum“ 
aufzuführen, müsste von unvergleichlichem Reiz 
sein. 

Altes und Neues galt es zusammenzuschmelzen. 
Mit liebevoller Pietät wurde das Alte gewahrt, 
mit rlickschauendem Sichversenken auch das 
Kleinste zu erhalten gesucht, aber keinen Augen- 
blick ist vergessen worden, dass das alte 
Haus einem Menschen unserer Zeit zur Wohnung 
dienen soll, einem von denen, die mitgearbeitet 
haben, den neuen Gedanken Eingang zu verschaffen. 
Und dankbar freuen wir uns, dass Haus und Garten 
unberührt blieb, bis in Deutschland wieder eine 
Generation erwuchs, die die Kraft hatte, fiir neues 
Wollen und Empfinden den neuen Ausdruck zu 
schaffen. 
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ARKOLD BÖCKLIN, DIE MEERESBRANDUNG 


BÖCKLIN UND SALOMON GESSNER 


VON 
4 KARL VOLL 
TEG Ж 


CM 


А. f e a e „п. 
D ie grossen Kunststile gehen nicht völlig 


unter. Sie sterben so wenig aus wie die 


a ES grossen Kulturnationen. Sie wandeln 
Sum sich um, sie degenerieren, sie werden 
durch neu aufkommende Stile um ihren Einfluss 
gebracht: aber sie bestehen weiter. Freilich be- 
stehen sie nicht als geschlossene Einheiten fort, 


La тты 


sondern nur in einzelnen ihrer Faktoren, die eine 
besondere Lebenskraft behalten haben. 

Als im Jahre 1906 die grosse deutsche Jahr- 
hundert-Ausstellung in Berlin veranstaltet wurde, 
konnte man dieses Gesetz in seiner ganzen Wirk- 
samkeit recht gut beobachten. Es war nicht möglich, 
die Kunst des neunzehnten Jahrhunderts ungefähr 
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mit dem Jahre 1800 einsetzen zu lassen, sondern 
man musste bis 1775, also ziemlich weit in das 
achtzehnte Jahrhundert zurückgehen. Die Stile sind 
eben nicht so reinlich voneinander getrennt, wie 
wir sie in unseren Lehrbüchern scheiden. 

So giebt es immer grosse Künstler, die in wich- 
tigen Bestandteilen ihres Stils noch einer früheren 
Epoche als der, in der sie wirklich thätig sind anzu- 
gehören scheinen, wohl auch angehören. Zu ihnen 
zählt auch Arnold Böcklin. Wenn man heutigentags 
noch immer nicht zu völligerKlarheit über seine doch 


unleugbar grosse Bedeutung gekommen ist, so 
mag das unter anderem auch daher kommen, dass er, 
der einen so starken Einfluss auf die Kunst gerade 
des ausgehenden neunzehnten Jahrhunderts gehabt 
hat, mit den Wurzeln seines Stils bis in das acht- 
zehnte reicht. 

Seinen Landschaften spürt man immer wieder, 
trotz aller bestimmenden Einwirkungen seines italie- 
nischen Aufenthaltes, recht deutlich an, dass er ein 
Schüler von Schirmer gewesen ist und dass er mit 
Franz Dreber befreundet war, aber dasKlassizistische 


und das Kalte darin sind Erbteile eines Stils, der in 
direkter Linie von der historischen Landschaft des 
achtzehnten Jahrhunderts kommt, Nicht minder 
stammen daher seine arkadischen Szenen und endlich 
jener Faktor, der seinen Werken immer ein grosses 
Interesse sichern wird, selbst wenn man — was gar 
nicht unmöglich ist — von ihm als Koloristen nicht 
mehr so gut denken wird wie noch vor kurzem: 
ich meine den erzählend-künstlerischen Inhalt. Das 
ist auch ein Rest des achtzehnten Jahrhunderts. Als 
das lustige geistreiche Rokoko mit seinen graziösen 
Formen gar nicht mehr wirken konnte und ohne 
allen Widerspruch verachtet war, da galt immer 
noch seine Lehre, wie man ein Kunstwerk auf 
amüsante oder würdige Weise mıt anmutigem oder 
erhebendem Inhalte ausstattet. 

Es genügt darum nicht, dass man wie manche 


thun, in Böcklin den Dichter und Menschen auf 


Kosten des Malers preist. Dadurch kann man sich 
wohl mit leidlich guter Manier aus dem unbequemen 
Dilemma der Böcklinfrage ziehen, aber der Fall liegt 
doch nicht so, dass man in seinen Werken den Fak- 
tor der bildenden Kunst reinlich oder gewaltthätig 
von dem der Poesie trennen könnte, Der Mensch, 
der Dichter und der Maler sind in ihm eine ge- 
schlossene Einheit: nur ister nichtalsEiner anzusehen, 
der mit allen seinen Instinkten und Fähigkeiten aus- 
schliesslich dem neunzehnten Jahrhundert angehört 
hätte. Er hängt ja — bewusst oder unbewusst — mit 
dem achtzehnten Jahrhundert auch insofern eng zu- 
sammen, als er seine Bildideen auf eine Weise for- 
mulierte und gewann, die dem Rokoko sehr wahl- 
verwandt war. Es ist gewiss kein Zufall, dass er so 
wie Prud'hon, der ja auch viel,sehr viel feines Rokoko 
in das neunzehnte Jahrhundert hinübergerettet hat, 
die Furien malt, die dem Mörder auflauern; er hat 
nicht umsonst so viel heimlich versonnene Idyllen 


geschaffen ; denn auch die Kunst des achtzehnten Jahr- 
hunderts liebte das Träumerische und Weltfremde. 

Einen auffallenden Beweis dafür giebt das be- 
rühmte Bild: „die Brandung“. Wenn es einen 
typischen Böcklin giebt, der den ganzen Charakter des 
Künstlers zeigt, so ist es diese Tafel, wo wir die schöne 
Nymphe in der selbstgenügsamen und so triebfrohen 
Einsamkeit sehen. Da ist doch gar nichts, was uns 
an einen andern Künstler des neunzehnten Jahrhun- 
derts erinnern könnte. Und dennoch findet sich das 
Motiv in seinen wesentlichen Bestandteilen und mit 
nur sehr wenigen Verschiedenheiten in einer Ra- 
dierung des Salomon Gessner, die in der französi- 
schen Ausgabe seiner Idyllen im zweiten Bande vom 
Jahre 1777 enthalten ist. Die Abbildungen entheben 
uns einer näheren Beschreibung oder Erläuterung. 

Es bleibt nur die Frage, ob Böcklin die Radierung 
des deutschen Theokrit gekannt hat. Das ist wahr- 
scheinlich und ist jedenfalls nicht ausgeschlossen, 
dass ihm das noch heute beliebte Buch in der fran- 
zösischen oder in der späteren deutschen Ausgabe, 
wo sich die Radierung auch findet, in die Hand 
gekommen ist. Aber ob er sich des Blattes noch 
erinnerte, ob er es bewusst vor Augen hatte, als 
er sein berühmtes Bild schuf, das kann man nicht 
sagen. Ich glaube auch, dass das gar nicht viel zu 
sagen thut; denn die Brandung ist eben ein echter 
typischer Böcklin. Angesichts des Umstandes, dass 
sich so viel Elemente seines Stils auf das achtzehnte 
Jahrhundert zurückfüihren lassen, und dass er doch 
ein Künstler von unzweifelhafter Selbständigkeit 
und Eigenwilligkeit war, scheint es mir sogar glaub- 
licher, dass hier ein Fall von atavistischem Zurück- 
gehen auf alte Formen vorliegt. Auf jeden Fall aber 
müssen wir zum Schluss feststellen, dass Böcklin 
das Motiv aus dem liebenswürdig Dilettantischen 
ins rein Künstlerische erhoben hat. 
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VINCENT VAN GOGH, DACHER 


KOLN 


AUSGESTELLT IM 


SONDERBUND, 


DIE INTERNATIONALE SONDERBUNDAUSSTELLUNG IN KÖLN 
VON 
PAUL MAHLBERG 


A vor einem halben Jahrzehnt der Sonderbund west- 
deutscher Kunstfreunde und Künstler zunächst auf 
fünf Jahre gegründet wurde, war es der Ausdruck einer 
damals schon starken Bewegung zur modernen Kunst im 
Westen Deutschlands, die zweifellos von dem Wirken 
Karl Ernst Osthaus’ inHagen ausging. Sie hat unterdessen 
grössere Kreise gezogen und ist intensiver geworden; ihr 
Symbol, der Sonderbund, wuchs numerisch und an Ziel- 
bewusstsein. Man muss diese Bestrebungen ernst neh- 
men. Dass die Bewegung in diesem täglich reicher 
werdenden Lande mit Snobismus nichts zu thun hat, 
wird ohne weiteres klar, wenn man die Ergebnisse in 
einer grossen Reihe von guten und teilweise vorzüg- 
lichen Privatsammlungen moderner, offiziell noch nicht 
autorisierter Werke sieht, die neben den mit Weit- 
blick angelegten modernen Abteilungen der Museen in 
zahlreichen rheinisch-westfälischen Städten zusammen: 
gekommen sind. Da das Ganze noch verhältnismässig 
neu ist und plötzlich kam, könnte man leicht geneigt 
sein, es als ephemere Erscheinung anzusehen. In der 


That steht der grösste Teil der westdeutschen Presse aut 
einem ablehnenden Standpunkt. Was daran schlechter 
Wille, was Unfähigkeit ist, kann man hier nicht unter- 
suchen. Sicher ist, dass der Sonderbund nichts getan 
hat, um die Allgemeinheit, die sich nicht viel Gedanken 
und nur die der Presse darüber macht, aufzuklären. 
Bedauerlich ist, dass er sich und die ganze Bewegung mit 
seiner ersten und bisher einzigen literarischen Mani- 
festation auch bei den wenigen misskreditiert hat, die 
im Interesse der Kunst denken, aber infolge eines geo- 
graphischen Zufalls oder ihrer Veranlagung nichts vom 
Geiste jenes Geistes spüren, der im Westen echt und 
wahr herrscht. Solche technischen Fehler jedoch, die 
an dem Organischen des Ganzen nichts ändern, können 
dem Einsichtigen die Gewissheit nicht rauben, dass der 
Sonderbund das Ferment zu einer allgemeinen Ent- 
wickelung zur Kunst in Westdeutschland ist. Und wenn 
er jetzt auch von Düsseldorf wegziehen musste, so ist 
doch sein modernisierender Einfluss auch dort zu spüren, 
und seine Anregungen sind stillschweigend von offizi- 
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eller Seite aufgenommen worden. Es ist natürlich 
schade, dass sich der Sonderbund von Düsseldorf los- 
lösen musste, wo eine künstlerische Tradition hinter 
ihm stand und über te Peerdt und Deusser in ihn hin- 
einreichte. Andererseits ist im Hinblick auf eine plan- 
mässige Leitung die Übersiedelung zu begrüssen. 

Für die diesjährige Ausstellung in der grossen Halle 
der Stadt Cöln ist das Programm aufgestellt worden, 
die Entwicklung von Cézanne, van Gogh und Gau- 
guin ab aufzurollen. Damit arbeiter der Sonderbund 
zum ersten Mal systematisch daraufhin, in West- 
deutschland Verständnis für die moderne Kunst zu 
wecken. Die als fortschrittliche Manifestation bedeut- 
same Ausstellung von 1910 war insofern ungeschickt, 
als sie in Matisse und Kandinsky, zum Beispiel, nur die 
damals letzten Konsequenzen eines Stilprinzips bot, ohne 
die Prämissen zu zeigen. So musste das Ganze proble- 
matisch erscheinen. Die SchrofFheit, mit der es trotzdem 


als das einzig Gute erklärt wurde, ver- 
stimmte. Das alles wird nun korrigiert. 
Der Sonderbund zeigt, dass er positive 
Arbeit leisten will und leisten kann, 
Er ist aus den Versuchsjahren heraus. 
Die Durchführung des bedeutenden 
Programms ist glänzend gelungen, so- 
wohl was Reichtum und Qualität des 
Bildermaterials, als was die lehrreiche 
und klare Organisation des Ganzen und 
seiner internationalen Teile anbetrifft. 
Den Kern bildet die retrospektive Ab- 
teilung mit van Gogh, Cezanne und 
Gauguin. Daran gliedert sich die inter- 
nationale Moderne, und zwar derart, 
dass die Schweiz, das junge Frankreich 
(einschliesslich der Neoimpressionisten), 
Osterreich-Ungarn, Dänemarkund Nor- 
wegen (mit Munch-Sonderaus- 
stellung), Holland und England sich in 


der 


die eine Hälfte des Raumes teilen, 
während das junge Deutschland die 
andere einnimmt, So gut die inter- 
nationale Kollektion im Einzelnen isr, 
das Hauptinteresse 
Sonderbund doch auf die deutsche Seite 
zu verlegen. Er beweist damit wieder, 
dass im Mittelpunkt seiner Bestre- 
bungen die Pflege der deutschen Kunst 
steht. Diese kommt ihm 
entgegen. Mir der in der ganzen 
Ausstellung verteilten Plastik vonLehm- 
bruck und Haller bekommtsie unbedingt 


vermochte der 


dabei sehr 


auch das dynamische Übergewicht. Im 
Prinzip bleibt natürlich wie überall, 
ausser in der Schweiz und in Norwegen, 
die französische Kunstkultur ausschlag- 
gebend. Was dabei die von ihr herauf- 
geführte Abwicklung in der Fläche anbetrifft, so entsteht 
ihr darin in Paris die Reaktion im Kubismus Picassos. 
Sein Kubismus ist natürlich nur ein Übergangsstadium 
zu einer ästhetisch befriedigenden Lösung des ihn 
treibenden Dranges Sehen. Wenn 
überhaupt, so haben wir die Lösung von ihm zu er- 
warten, denn er hat den Knoten geschürzt. Ich kenne 
das System seiner Bildkonzeption nicht, halte es im er- 
kennbare Prinzip der Abstraktion auf das Kubische aber 
als vollständig logisch in seiner Entwicklung, die von 


zum kubischen 


vornherein auf das Kubische ausging, wie das in seinen 
schönen Frühwerken an einem an Michelangniolo ge- 
schulten Kontrapost der Glieder erkenntlich ist. 

Die Ausstellung ermöglicht durch die lokale Ver- 
einigung von Cézanne, van Gogh und Gauguin eine 
kiinstlerische Differenzierung der drei und im Anschluss 
daran, durch die Beifügung der Modernen, eine ent- 
wicklungsgeschichtliche Kritik. 
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Durch die in Heft 
ı2, Jahrgang VIII 
dieser Zeitschrift 
abgedruckten Mit- 
teilungen Gauguins 
һагвісһ dieserKünst- 
ler mitvan Goghund 
Cézanne, von dem 
Nenner van Gogh 
aus, in ein mensch- 
lich - kiinstlerisches 
Verhaltnis gebracht. 
Heute wird uns vor 
jeder grösseren Kol- 
lektion Gauguin- 
scher Bilder, wie sie 
der Sonderbund zu- 

sammengebracht 
hat, klar, dass Gau- 
guin ein Talent ist, 
das nur dank seiner 
kühlen Besinnung 
die Grenze zum Un- 
künstlerischen thatsächlich nicht überschritt. Es liegt in 
seiner empirischen Begabung begründet, dass er seinem 
Werk gegenüber stets objektiv blieb, darum wohl ein- 
mal Schwaches schaffen konnte, aber niemals, wie van 
Gogh zuweilen, vollkommen daneben hieb. Das verlieh 
ihm jene Sicherheit, die ihn van Gogh als Meister er- 
scheinen liess. Aber an ihren Früchten sollt ihr sie er- 
kennen! Die seinen bekamen von ihm die Empirik, die 
Disziplin konnten sie nicht erben. Gerade in Berlin, wo 
die malerische Tradition und Kultur so gering ist und 
jeder einzelne sie durch angestrengte Arbeit aus sich 
erringen muss, hat eine Gruppe die primitive Kunst der 
Flächenerfüllung übernommen und entwicklungsgerecht 


е” 


іп Kunstgewerbe 
umgesetzt. Von wei- 
tem schon hat man 
das in der Cölner 
Ausstellung in einer 
Malerei Noldes vor 
die der 


mehrer 


sich, in 
Flucht 
Durchgänge in ei- 
nem Saal der Ber- 
liner hängt, Hier 
wird es klar, dass 
die Prinzipien dieser 
in der An- 
wendung auf die 
Glasmalerei ihre 
Vollendung finden 
Wenn anders ein 
schweizerischer 


Kunst 


Künstler recht har, 


PAUL CÉZANNE, LANDSCHAFT 


AUSGESTULLT IM SONDERDUND, 


A, KOKOSCHKA, LANDSCHAFT 


AUSGUSTULLT IM SONDERBUND, KÖLN 


und er hat recht, 
wenn er im Ап- 
schluss an diese Aus- 
stellung von Gau- 
guin meinte, dass 
seine besten Werke 
doch die Lithogra- 
phien seien, 
scheint es kein Zu- 
fall, sondern ein mit 
dem Wesen der er- 
erbten Kunst über- 


so 


kommenesSchicksal, 
dass auch dieJungen 
rein kiinstleri- 
schen 


zu 
Ergebnissen 
nur im Holzschnitt, 
in der Lithographie 
oder einfach in der 
Zeichnungkommen, 
Konform wäre der 
aller 


KÖLN Veranlagung 
wohl Auftrag 
gewesen, den Heckel und Kirchner mit der ornamen- 


talen Bemalung der Wände in der zur Aufnahme der 


der 


Thorn-Prikkerschen Kirchenfenster improvisierten Ka- 
pelle gut lösten. Diese sicher einmal beriihmten Fenster 
sind die künstlerische Vollendung der ohne praktische 
Anwendung in ihrer Qualität vollständig labilen Kunst 
Gauguins. Sie ist hier auf ein künstlerisches System der 
Flächenfüllung und Farbe gebracht, das an die Wucht 
ganz alter Wandteppiche und an Schönheit der Farbe 
und spirituellem Beziehungsreichtum der Architektur an 
die Werke der Gorik erinnert. 

Einesogreifbare Nachfolgerschaft wie Gauguin haben 
van Gogh und Cézanne nicht aufzuweisen. Die Ein- 
fliisse, die von ihnen 
ausgehen, sind, ihrer 


grossen Künstler- 
schaft entsprechend, 
höherer Art. Sie 


können sich darum 
auch mischen, wäh- 
rend die beiden sub- 
stantiell grundsätz- 


lich verschieden 
sind. Van Gogh 
schildert Begeben- 


heiten und Funktion 
der Materie. Es ist 
vielleicht 
kein Zufall, sondern 


darum 


derunbewussre Aus- 
druck für etwas bei 
seiner Kunst Symp- 


tomatisches, dass 
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man das Bild „Zwei Menschen“ auch „Vor dem Lust- 
тоға“ nennt. Ertritt an unsheran, Cézanne müssen wir 
erst hervorlocken. Wenn man das bedenkt, kommt man 
zu dem Schluss, dass die Ausstellung die rein zahlen- 
mässigen Akzente unter den beiden schlecht verteilt hat. 

Mit der imponierenden Zahl von tos Werken tritt 
van Gogh momentan vor Cézanne. Die Serie umfasst 
die ganze Entwicklung van Goghs, und wenn manches 
dabei ist, das einen reinen Genuss nicht aufkommen 
lässt, so macht doch das Ganze mit der schöneren Ar- 
lésienne, einem Schlafzimmer, den Sonnenblumen, den 
Gärten aus Arles, um nur einiges zu nennen, den Ein- 
druck, dass wir vor einer Persönlichkeit stehen, die 
wie Rembrandt gross und providentiell ist. Die Ein- 
sicht von seiner entwicklungsgeschichtlichen Bedeutung 
geht vor den Bildern der modernen Abteilung immer 
wieder auf. Wenn man sich auch natürlich davor 
hüten muss, in jeder funktionell differenzierten 
Technik oder im Anlauf dazu, eine Wirkung van Goghs 
zu sehen, so erkennt man doch fast allenthalben in der 
modernen Entwicklung seinen Einfluss. Er ist manch- 


mal weniger sichtbar, als der von Cezanne im gege- 
benen Falle sichtbar ist, aber er ist da und als Mur 
zum vitalen Ausdruck und zum Lokalton, zur Durch- 
brechung alles Farbtraditionellen wirksam. 

Kommt man von van Gogh zu Cezanne, so 
ist dieser noch zurückhaltender als sonst. Erst wenn 
man längere Zeit wieder mit ihm zusammen ist, ent- 
faltet sich das Köstliche, Altmeisterliche seiner Bild- 
nisse und Landschaften. Mit einem Mal sind wir darin 
und gehen auf im Sphärischen seiner Stimmung. 

Vor den Werken der beiden Letztgenannten ist 
das Interesse schon in eine höhere Karegorie des 
Empfindens gehoben; anderwärts rührr es sich manch- 
mal nicht mehr, da wir die gute Klasse (Der Schweiz 
z. В.) kennen. Vieles in dieser Ausstellung aber fällt 
auf und interessiert auch dauernd. 

Der gut organisierte ungarische Saal zeigt viel 
Wärme und ernstes Streben. Kernstock ist bemer- 
kenswert. Österreich bringt mir Kokoschka die stärkste 
Begabung unter den Jungen. 

In München erstarkt die weniger gegen die Alten, 
als gegen die Scholle gerichtere Bewegung zum 
Guten an einigen tüchrigen Talenten: Kaspar und 
Weisgerber. Benin verdient unbedingt Beachtung 
Auch der Badenser Freyhold. 

Man macht dem Sonderbund besonders in Düssel- 
dorf den Vorwurf, durch Bekanntmachung mit der 
französischen Kunst die rheinischen Talente ver- 
dorben zu haben. Wenn man nun auch annehmen 
kann, dass die meisten nur auf die Kunst pochen, und 
den Säckel meinen, so gibt es doch auch ehrlich Über- 
zeugte. Die muss die Austellung zur Umkehr be- 
wegen. Es ist natürlich schlimm, sehen zu müssen, 
dass Cézanne tale quale ein neues Anwendungsgebiet 
in Clarenbachund Deusser gefunden hat. Aber Claren- 
bach war immer nur ein Anempfinder, und Deusser 
kommt vielleicht wieder auf den vielversprechenden 
Weg zurück. Die Ausstellung giebt also einen endgültig 
auf, den wir eigentlich nur kurze Zeit gehabt haben, 
und überweist den andern einer hoffentlich bald 
kommenden Einsicht. Giebt Bretz unverändert gut 
und die Anweisung auf vier neue, die erst an der 
französischen Kunst zu dem geworden sind, als die sie 
vor uns treten. Bei Lehmbruck ist die Entwickelung 
seit dem Weggang von Düsseldorf evident. Und auch 
aus den Malern Karli Sohn, Macke und Nauen wäre 
sicher in Düsseldorf nicht viel geworden. Französische 
Kunst har ihnen die Hände gelöst. Sohn verspricht 
viel. Wenn er seine Entwicklung in Düsseldor£verbracht 
hätte, wäre er wahrscheinlich geworden, was seine Brüder 
Sohn-Rethel sind, tüchtige Maler, bei denen man sich 
aber immer nach dem entwickelungsgeschichtlichen 
Zweck fragen muss. Darin ist diese Ausstellung für 
Westdeutschland von perspektivischer Bedeutung: sie 
zeigt die Notwendigkeit, zum Besten der rheinischen 
Kunst die ausländische heranzuziehen. 
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STUTTGART 
Theodor Fischers Kunstausstel- 
Alungsgebäude am Schlossplatz wird im 
Jahre 1913 durch eine grosse Aus- 

KH Eistellung mit internationalem Ein- 
schlag eröffnet. Über das Gebäude selbst wird nach 
seiner Fertigstellung zu berichten sein. 

Der Zeitpunkt der Ausstellung ist, insbesondere was 
die Verhältnisse an der Akademie betrifft, zweifellos 
ein günstiger. Landenberger ist es gelungen, eine 
junge Generation von Malern zu sinnlich lebendiger 
Naturanschauung heranzubilden, und die Entwicklungs- 
fähigen unter diesen erhalten durch Hoelzels von An- 
fängern mit Vorsicht zu geniessenden Lehren entschei- 
dende Anregungen. Was den Stuttgarter Künstlern 
und Liebhabern am meisten fehlt, ist die Anregung von 
aussen. Man hat die führenden Berliner Meister seit 
einer Reihe von Jahren nicht zu Gesicht bekommen. 
Die jungen Leute kennen, soweit sie nicht selbst zu 
reisen in der Lage sind, weder Manet und Renoir noch 
Cezanne und van Gogh. Und da die Grundbegriffe 
fehlen, können energische und zielbewusste Talente 
des jungen Deutschland wie 
zum Beispiel K. Hofer-Paris 
und W. Roesler-Berlin in 
Stuttgart zunächst auf kein 
Verständnis rechnen. Das- 
selbe gilt für Haller oder Bar- 
lach. Sind doch nicht ein- 
mal die Werke von Marées, 
Hodler und Hildebrand je 
in genügender Weise gezeigt 
worden. 

Die besondere Mission 
der Ausstellung 191 3 istdurch 
diese Tatsachen klar bezeich- 
net. Da sie in Summa höch- 
stens 300 Werke der Malerei 
und Plastik umfassen wird, 
muss sie sowohl aus pädago- 
gischen wie aus ästhetischen 
Gründen auf den berüchtig- 
ten Durchschnitt durch die 
Gesamtproduktion unbedingt 
verzichten. Vom Guten das 
Beste, muss die Devise sein. 
Dies Ziel zu erreichen, macht 
die Bestimmung möglich, dass 
nur persönlich geladene 
Künstler beziehungsweise 
speziell bezeichnete Werke 
in die Ausstellung kommen, 
deren Leitung sich also die 
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schéne und wiirdige Aufgabe gestellt hat, rückhaltlos 
Farbe zu bekennen. Es scheint mit Recht ihre Ab- 
sicht zu sein, aus dem engeren und weiteren Vaterland 
nur solche Werke zuzulassen, welche die Entwicklung 
der deutschen Malerei zur Kunst gefördert haben und 
weiterführen. Und der Beschluss, dass vom Ausland 
neben wenigen Schweizern fast nur Franzosen gezeigt 
werden sollen, bestätigt diese dankenswerten Intentio- 
nen. Die Stadt kann ihre Entwicklung zu einem selb- 
ständigen Kunstzentrum nicht besser fördern, als wenn 
sie mit gleicher Entschiedenheit auch aus der deutschen 
Produktion nur die wahrhaft zukunftsstarken Werke 
wählt. Dann wird der ausserordentlich hohe Ankaufs- 
fonds der Ausstellung von 1913 (über 300000 M.) weit- 
hin befruchtender Wirkung sicher sein. 
ж 

Das reizvolle Stadtbild Stuttgarts ist seit Jahren 
schwerwiegenden Veränderungen unterworfen, die 
grösstenteils mit den neuen Theater- und Bahnhofs- 
bauten zusammenhängen. Das Projekt, den Bahnhof 
aus der Umklammerung der Berge zu befreien und in 
den nahen Vorort Cannstatt, das heisst, in die breite 
Thalsohle des Neckars zu 
verlegen, kam nichtzustande. 
Jetzt zeigen sich Schlag auf 
Schlag die Folgen dieses aus 
tausend Gründen verhäng- 
nisvollen Beschlusses. Die 
Gartenanlagen Friedrichs I, 
die mit einer wahrhaft gross- 
zügigen Grundrisskomposi- 
tion den üppigsten Baum- 
wuchs vereinen, sind am 
Rosenstein zum Teil zerstört, 
am Schlossgarten traurig ver- 
stümmelt worden. Schlim- 
mer noch: die wertvollen 
Bauten der unteren König- 
strasse stehen vor dem vólli- 
gen Untergang. Es sei den 
Volkswirtschaftlern über- 
lassen, eine Bodenpolitik zu 
beurteilen, die Stuttgarts 
wertvollstes Terrain in die 
Hände fremder Kapiralisten 
gab, von denen jetzt die Neu- 
gestaltung der Stadt im Gu- 
ten wie im Bösen abhängt. 
Sache aller am Kunstgut der 
Allgemeinheit irgend Inter- 
essierter ist es aber, für die 
Erhaltung der bedrohten Bau- 


KÖLN denkmäler einzutreten. Und 
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da der Umbau der 
Königstrasse den Ab- 


brucheiner Reihe vor- 
nehmer alter Privat- 
und Schulhäuser lei- А 
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der unvermeidlich 
macht, sollte um so 
mehr geschehen für 
den Marstall und die 
Eberhardskirche, bei- 
des Werke des schwä- 
bischen Architekten 
Reinhold Fischer 
(1741—1813). Beide 
Bauten sind vor etwa 
hundert Jahren von 
der Soltitude nach 
Stuttgart überführt 
worden; ihre aber- 
malige Verpflanzung 
dürfte also nicht unmöglich sein. Vielleicht könnte 
wenigstens je ein Flügel des zweifellos schwierig unter- 
zubringenden Marstalls bei der Bebauung der in Cann- 
statt geplanten Ausstellungswiesen irgendwie verwendet 
werden. 

Wichtiger als diese Erhaltungsversuche aber (denen 
ein Erfolg aufs dringendste zu wünschen ist) bleibt die 
Frage, was für Neubauten einst auf dem direkt an den 
Anlagen und später unmittelbar vor dem Bahnhof ge- 
legenen Areal des Marstalls erstehen werden. Glück- 
licherweise gehört das Terrain zum Krongut, sodass seine 
einseitig wirtschaftliche Aufteilung und Ausnützung 
kaum zu fürchten ist, um so weniger, als der Wettbewerb 
um die Neugestaltung dieses für das künftige Gesicht 
der Residenz bestimmenden Baukomplexes (vom preis- 
gekrönten Entwurfe abgesehen) eine Reihe trefflicher 
Anregungen erge- 
ben hat. 

ж 

Einen schweren 
Schatten auf diese 
Hoffnungen wirft 
nun allerdings der 
kürzlich gefasste Be- 
schluss über den 
Umbau der frühe- 
ren Karlsschule, der 
sicherlichnochweite 
Kreise beschäftigen 
wird. Wie der Mar- 
stall hat auch dieser 
Bau als spezifisch 
deutsche Kunstlei- 
stung seinen beson- 
deren Wert. Der 

württembergische 
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DIE KARLSSCHULE IN STUTTGART 


Pfarrerssohn David 
Leger (1701—1791), 
der auch am Ludwigs- 
burger Schlosse nen- 
nenswerten Anteil 
hat, ist der Schöpfer 
dieser alten Akade- 
mie, deren wunder- 
volle Hofanlage Rein- 
hold Fischers ver- 
wandte Werke beein- 
flusst haben mag. 

An die hohe Karls- 
schule knüpft sich, 
von einer Fülle mehr 
lokaler Erinnerungen 
abgesehen, bekannt- 
lichauch das Gedächt- 
nis der Leidensjahre 
jugendlichen 
Schiller. Man hielt es deshalb für nötig, vor dem ge- 
planten Abbruch wenigstens das Urteil des — Schiller- 
vereins zu hören! (Die Philologen stimmten den Ab- 
sichten des Hofes im wesentlichen zu.) Von inneren 
Verbesserungen abgesehen, die ohne Schädigung der 
äusseren Erscheinung gemacht werden könnten, ist aber 
renovierungsbedürftig höchstens die überaus reizvolle, 
leider arg vernachlässigte Aussenarchitektur. Was im 
einzelnen geschehen soll, wird der Öffentlichkeit wie 
üblich nicht bekannt gegeben. Soviel ist sicher, dass 
der köstliche, heute als Rumpelkammer benützte Kir- 
chensaal des Legerschen Mittelbaues verschwinden soll, 
der falls seine Neueinrichtung als Kapelle nicht in Be- 
tracht kommt, der intimste Vortrags- oder Theatersaal 
Stuttgarts sein könnte. 

Trotz alledem ist noch nicht alle Hoffnung aufzu- 
geben. Denn da das 
viel geschmähte 
Kunstausstellungs- 
gebäude einzig und 
allein der Initiative 
Wilhelms IH. von 
Württemberg seine 
Entstehung durch 
Th. Fischer ver- 
dankt, verschiebt 
sich die Situation 
gewaltig auch zu- 
gunsten der genann- 
ten alten Bauten. 
Ist es doch derselbe 
Geist, derden leben- 
den Fischer be- 
schimpft und den 
historischen Fischer 
missachtet! H OS 
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DER MARSTALL IN STUTTGART VOM HOF GESEHEN 


BRÜSSEL 

Dem diesjährigen Frühlingssalon, der zu besondern 
Lobpreisungen wenig Anlass bietet, wurde eine Aus- 
stellung moderner Kirchenkunst angegliedert, um zu 
zeigen, was auf diesem Gebiete geleistet wird. 

Die von einheimischen und ausländischen Künstlern 
ausgestellten Arbeiten halten sich zwar von dem Fabrik- 
kram, fern, zeigen aber andererseits im ganzen keine 
Fähigkeit zur Erzeugung neuer Formen. Das Beste 
bieret in der deutschen Abteilung, deren Ordnung 
Direktor Osthaus, Hagen, übernommen hatte, Josef 
v. Mehofer in seinen Kartons zu den Fenstern der 
Kathedrale von Krakau und der Kirche St. 
Nicolaus von Freiburg. Sodann ist der Hol- 
länder Toorop mit einer Anzahl charakte- 
ristischer Apostelköpfe und Entwürfe für 
Kapellen vertreten. 

In den Abteilungen für Malerei ist von 
Belgiern Jacob Smits mit einer Anzahl Bilder 
kleinen Formats vertreten. Opsomer mit einer 
„Predigt Christi und Léon Frederic mit vier 
Schilderungen aus der Franziskus-Legende in 
seiner volkstümlichen Auffassung und kräfti- 
ger Farbengebung. Sehr verblasst bereits er- 
scheinen die Kartons Hippolyte Flandrins, 
der französischen Gruppe, wahrend England 
Arbeiten der verstorbenen Burne-Jones und 
Rosetti beigesteuert hat. Von deutschen 
Künstlern zeichnen sich zwei vom West- 
fälischen Landesmuseum geliehene Arbeiten 
Melchior Lechters aus; Corinth, Klinger, 
Liebermann (der barmherzige Samariter), 


Thoma, Vogeler und andere geben den Belgiern eine 
Idee von deutscher Kunst auf diesem Gebiete. Beson- 
dere Anerkennung finden hier aber die Kirchenbau- 
projekte deutscher Architekten, wie Peter Behrens, 
Th. Fischer, Schumacher, Veil und andere, Ein Zyklus 
von acht Gemälden von Nolde, wurde von dem Aus- 
stellungskomitee abgelehnt, welche Maassregel den Or- 
ganisator der deutschen Abteilung, Direktor Osthaus 
in Hagen, vor der Eröffnung abzureisen veranlasste. 


F. M. 


PARIS 


Der französische Kunstfrühling des Jahres 1912 ent- 
spricht wenig dem festlichen Lenze draussen an den 
Ufern der Seine oder in den Champs-Elysées. Er ist 
heuer von sehr mässiger Blüte und Güte; in beiden 
Lagern-hat man sich nicht sonderlich angestrengt; das 
dritte Lager aber, die alten und alternden „Artistes 
frangais“, Frankreichs höchst offizielle Kunstvertretung, 
kommt überhaupt nicht mehr in Betracht: hier ist 
nachgerade ein dickstehender Sumpf entstanden, auf 
dem nicht einmal mehr die paar imposanten, schillern- 
den Nympheas gedeihen. Passons! Doch auch bei den 
„Independants“ und der „Société nationale“ (dem 
früheren „Marsfeldsalon“) lohnt es nicht, noch lockt 
es, länger zu verweilen, Der kürzeste Bericht wird der 
würzigste sein. 

Die Generation von 1904, die sich zu einer Siebung 
der „Indépendants“ entschloss und deshalb die bekannte 
Filiale des „Salon d’automne“ errichtete, hatte offenbar 
diesmal kein Interesse daran, mit den ziemlich lauten 
Initiatoren der neuesten Bewegung zu wetteifern; sie 
taten das Gescheiteste, was sie thun konnten: sie öff- 
neten dieser Jugend das Thor und liessen sie gewähren, 
einer Jugend, derenHäupter, Picasso und Metzinger, nun 
auch allmählich in die Jahre kommen. Die „Kubisten“ 


hatten sich in den Jahren ihrer Existenz bisher immer 
sehr ruhig verhalten; nachdem aber diese italienischen 
„Futuristen“, die kitschig malen und noch kitschiger 
schreiben, ihren Pariser Schulmeistern den Wind aus 
den Segeln genommen haben, wuchs natürlich auch den 
Franzosen der Mut in der Brust, und sie suchen zu mani- 
festieren, auf ihre Art. Sie treiben einen Keil in den 
Prass den „Indépendants“, und verteidigen von der 
Hochburg der mittleren Säle ihre Lehre. Ich habe in 
meinem Daseinsoviel Theorien, Doktrinen, Bewegungen, 
Programme, Konventikelkünste in Paris miterlebt, mit 
Bewunderung zweifelnd und mit Zweifel bewundernd, 
dass mich nichts „Neuestes“ mehr schreckt. Wie in 
der Natur, so ist auch in der Kunst alle Aktivität blind: 
ob eine Lehre gut oder schlecht, ob sie zwecklos oder 
zweckvoll war, das stellt sich immer erst dann heraus, 
wenn das grosse Talent erscheint, das sich ihrer mit 
schöpferischer Kraft und bildendem Instinkt bedient. 
Der Impressionismus hatte das Glück, sofort und auf 
einmal sieben Begabungen, zum Teil geniale Naturen, 
als Avantgarde in die spröde Welt senden zu können, 
Das Fähnlein der „Neo-Impressionisten“ oder „Poin- 
tillisten“ hatte nur Ein wirklich bedeutendes Talent, 
Seurat, dessen Werke eine gewisse Bedeutung behalten 
werden; aber sonst ist diese Bruderschaft längst nicht 
mehr aufrecht, wiewohl sie sich in den kommenden 
und gehenden Ausstellungszeiten als „Gruppe“ fühlt: 
einige, wie Luce, haben sich zu breiterer, dem alten 
Impressionismus angenäherter Manier entschlossen; 
andere, wie Rysselberghe, sind reine Akademisten ge- 
worden, malen Akte wie neuere Cabanels oder ver- 
fertigen süsse Damen- und Kinderporträts für zahlungs- 
fähige Gesellschaftskreise. Den Kubisten aber fehlt — 
trotz Picasso, trotz Metzinger — die übtrragende Persön- 
lichkeit, die selbstherrlich die Lehre der grüblerischen 
Ateliergespräche ins Leben der Kunst hinüberführt. Sie 
sind zumeist Spintisierer, die mittelmässige oder skurrile 
Kapellmeistermusik machen. Man sollte füglich mit 
Geduld auf den thatenfrohen Messias warten, der den 
brauchbaren Kern des Kubismus für die dekorative 
Malerei in Naivität fruchtbar und nutzbar macht. 

Die heroische Zeit des alten Marsfeldsalons scheint 
vorüber zu sein (während die „Indépendants“ ihre 
heroische Stunde ja doch jeden Tag wieder erleben 
können). Dieselben Leute kehren jahraus, jahrein 
zurück mit denselben Sachen und Sächelchen. Leute, 
die einst Stürmer und Dränger waren und nun der be- 
währten Devise leben: „l'école c'est la tradition“. Sie 
verdienen bei dieser merkwürdigen Selbstbeherrschung, 
gelangen berühmt in die Jahre und steigen ehrenreich 
ins Grab. Der Nachwuchs fehlt; um dem Mangel ab- 
zuhelfen, ist man allmählich auf den Ausweg verfallen, 
sich Kräfte von anderen frischeren Vereinigungen zu 
pumpen. Die „Indépendants“ und der Herbstsalon 
stellen diesmal die Guérin, Charlot, Maurice Denis 
(der übrigens in die akademisierende Société schon so 
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gut wie hineingehört), Desvallicres, Lebasque und Frau 
Boznanska; das rein malerische Niveau steigt dadurch 
um einige Zentimeter; wer aber das Gesamtbild mit 
etwas Kritik betrachtet, wird sich nicht darüber täuschen 
lassen, dass diese ganze Hebung nur künstlich und 
äusserlich ist. Ein Ausländer liefert diesmal krampfhaft- 
verblüffende Zugstücke, Zuloaga, dieser Manierist in 
Schwarz, der bis an den Hals vollgepfropft ist mit An- 
lehnungen an Velasquez, Greco, Cézanne, van Gogh: 
ein Massenportrat, eine Kreuzigung, einen heimreiten- 
den Picador. Riesige, luftlose, von Perspektive nicht an- 
gekränkelte Formate mit Figuren aus angestrichenem 
Holz; die Auffassung der Modelle an die Karikatur 
streifend, nicht an jene Karikatur, die sich dem im- 
pressionistisch verfahrenden Portritmaler aus der ehr- 
lichen Anschauung menschlichen Ausdrucks als geheime 
Selbstironie der Natur ergiebr, sondern an die Karikatur 
bravouristischer Verstiegenheit, So faustdicker Hysterie 
gegenüber, die sich als Kraft geberdet, haben die Ver- 
treter der guten alten französischen Anmut, Harmonie 
und Jovialität einen schweren Stand: sie erschöpfen ihr 
ewiges Thema von Frauenschönheit und Gliickselig- 
keitsleben, dieses unaufzehrbare Erbe des achtzehnten 
Jahrhunderts, inLeinwanden von immer mächtigeren Di- 
mensionen — wie Caro-Delvaille oder Gaston La Touche, 
oder sie treiben einen musikalischen Hellenismushöheren 
Stils wie Maurice Dénis, als Stimmungszauberer, doch 
nicht als wahrhaft Inspirierte, oder sie übertragen den 
lieblichen himmelblauen Geist französischer Landschaft 
in lockende Feerien wie Lebourg und Le Sidaner oder 
sie liefern wie Raffaelli unbeirrt ein paysage sentimental, 
das noch etwas anderes ist als Stimmungslandschaft. 
Raffaelli hat, obwohl er eine Strecke mit den Impressio- 
nisten marschierte, doch als Maler nie richtig zu ihnen 
gehört: inzwischen hat er seine Palette um manche 
Farbenpointen bereichert — trotz allem Kolorismus 
aber ist er schwer und düster und ein bisschen spitz 
geblieben; wenn ihm die Sonne scheint, so ist sie traurig, 


bleich und kühl. J. Elias. 


MÜNCHEN 

Durch die Hagemeister-Ausstellung in der Galerie 
Heinemann wurde der Künstler, über den an dieser Stelle 
(Jahrg. УШ, S. 414 ff. und IX, S. 455) schon ausführlich 
gesprochen wurde, auch in München erfolgreich einge- 
führt. In der historischen Entwicklung dieser bei aller 
Beeinflussung durch Schuch und Trübner, Courbet und 
Daubigny sehr achtenswert selbständigen Kunst steht 
wohl am höchsten die „Einfühlung“ in den Organismus 
der Natur, deren Naiverat zum Lebendigen eindringlich 
und unmittelbar hinleitet. Auf solcher strengen Basis 
dringt die Ausdrucksform Hagemeisters auf Grund einer 
nicht minder strengen Selbsterziehung zu einer dem 
Wesen der Natur äußerlich möglichst entsprechenden 
Technik. In dem Ringen nach dieser Ausdrucksform, 
die begreiflicherweise ebenso leicht Beeinflussungen an- 
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AUSGESTELLT IM SONDERBUND, KÖLN 
nimmt, wie sie wieder ablehnt, setzt sich Hage- 
meister mit seinen Lehrmeistern auseinander, um 


endlich in der Mark und als Maler der See unabhängig, 
deutlich und persönlich zu werden. Ein bewusstes Stil- 
gefühl, das aus seinen letzten Bildern spricht, zeigt ein 
unverkennbares Streben, auch in grossen dekorativen 
Bildernnatürlich zubleiben. 
In dieser Beziehung bildeten 
nebendenmalerischruhigen 
Landschaften vom Schwie- 
lowsee die Strandbilder und 
der blühende Mohn die 
Höhe dieser eindrucksvol- 
len Ausstellung. UB. 


‘SCHWEIZ 
Albert Welti ist gestor- 


ben. Mir ihm schwinder 


der stärkste Träger böcklinischer Art aus der 
germanischen Kunst. In seinen Entwürfen reichte 
er bis zu Marées hin, in ein paar vollendeten 
Werken kommt er dem Böcklin des Vita som- 
nium breve nahe. Aber am wichtigsten ist es 
wohl, seine bleibende Bedeutung nicht in jenen 
unleugbaren ungestümen Eingebungen oder die- 
sen altertümlich-altertümelnd edeln Malereien 
zu suchen, sondern in seiner Graphik. Hier kam 
er aus dem Schwanken zwischen Emailguß und 
Glasgemälde — denn ein kühner, fest zugreifen- 
der Künstler war er nie — endlich heraus, Seine 
Lust am Pröbeln und Ummodeln konnte sich 
hier schadlos genugtun. Während die Zahl seiner 
Bilder, verglichen mit der irgendeines hervor- 
ragenden Kunstgenossen, gering ist, bebaute er 
in der Graphik ein fruchtbares Feld, Seine 
Märchen, Festkarten, persönlichen Anzeigen, 
Hexentänze und Hochzeitsfeste sind Schwinds 
ebenso volkstümliche Nachfolge, eine leise Auf- 


erstehung der Romantik. LW 
BERLIN 
In Werkmeisters Kunstsalon sind die kräf- 


tigen farbigen Holzschnitte Walter Klemms 
ausgestellt, von denen in diesen Heften des 6fteren 
schon die Rede gewesen ist. Daneben sieht man Holz- 
schnitre von C. Thieman, Radierungen von Olaf Lange 
und eine Reihe von Handzeichnungen des Miinchners 
Seewald, — 
Die ,,Gartenlaube“ Preisaus- 
Bilder aus 


veröffentlicht ein 
schreiben für 
dem deutschen Familien- 
leben. Es sind Preise aus- 
gesetzt von 
tooo und soo M. Ausser- 


3000, 2000, 


dem sind weitere Erwer- 
bungen geplant. Der 
Schlusstermin ist der jo, 


September. Preisrichtersind 
Liebermann, Manzel, A. 
Kampf und René Rei- 
nicke, 


Н. NAUEN, STILLEBEN 


AUSGESTELLT ім SONDEREUND, KÖLN 


CHRONIK 


‚ eit die vielbesprochene Broschüre des Worps- 
weder Malers Vinnen erschienen ist, wird in 
Bremen noch ein besonderer Kunstkampf aus- 
gefochten. Er richrer sich gegen Gustav 
Pauli, den Leiter der Kunsthalle, und beweist 
also, dass die Kunsthalle zu den kräftig sich entwickeln- 
den, zu den das Musterhafte anstrebenden Museen für 
moderne Kunst zählt. Der Kampf, den Pauli jetzt aus- 
Fechten muss, ist durchaus typisch; es ist in Bremen nun 
nicht anders wie es einmal in Hamburg und Berlin 


war, wie es in Mannheim und Hagen noch ist und wie 
es in mancher deutschen Stadt noch sein wird. Die 
Leser von „Kunst und Künstler“ kennen Gustav Pauli 
zur Genüge als Mitarbeiter, um von vornherein zu 
wissen, dass er siegen wird; wie Lichtwark und Tschudi 
gesiegt haben. Er wird siegen weil er recht har, weil 
er die Sache meint und die Sache versteht und weil er 
ein sehr rüstig ritterlicher Kämpfer ist. Die Art, zum 
Beispiel, wie er den auch hier schon charakterisierten 
Mannheimer Rechtsanwalt Theodor Alt, (Band X Seite 
223) den sich die Bremer Reaktionären als Helfer ver- 
schrieben hatten, lachend in den Sand gestreckt hat (in 
einem ausgezeichneten Vortrag „Die Aufgaben des 
modernen Kunstmuseums“, der auch gedruckt bei Franz 
Leuwer in Bremen erschienen ist) gehört zum Elegan- 
testen, was in solchen Turnieren bisher gesehen worden 
ist. Eingeladen zu Vorträgen und Führungen durch 
die Künstlerbundausstellung war dieser merkwürdige 
Kunstjurist aus Mannheim von einer „Verbindung 
Bremer Kunstfreunde“, die eigens zu dem Zwecke ge- 
gründet worden ist, dem Leiter der Kunsthalle die 
Thätigkeit zu erschweren. Natürlich nennt dieser Verein 
das Kind bei einem anderen Namen; er spricht von der 
wünschenswerten Berücksichtigung „aller zulässigen 
Richtungen auf dem Gebiet der bildenden Künste“ 
und warnt vor der „berlinisch-französischen Richtung“. 

Die Wirkung des Pathos, das der Advokat aus Mann- 
heim entwickelte, ging unter in dem Gelächter, das sich, 
nicht nur in Bremen, erhob, als Pauli diesem Zwillings- 
bruder Henry Thodes nachwies, dass er anonym ein 
Buch hat erscheinen lassen, das den schönen Titel führt: 
„Zeus, Gedanken über Kunst und Dasein von einem 
Deutschen“, und dass er in diesem anonymen Buch sich 
selbst, Theodor Alt, neben Hartmann, Kant, Schiller, 
Virchow, Fechner, Semper und Wölfflin als Autorität 
genannt hat, dass er also für sich selbst Reklame ge- 
macht hat in einer Art, die jeden der von diesem Ge- 
setzeskundigen angegriffenen Kunstschriftsteller, der es 
ebenso triebe, die literarische Reputation kosten würde. 
Wahrscheinlich ist es dieser prompten Abfertigung zu 
danken gewesen, dass der Antrag, den die „Verbin- 
dung Bremer Kunstfreunde bei der Bremer Bürger- 
schaft gestellt hat, es möchten der Verwaltung der 
Bremer Kunsthalle drei Kommissare als Vertreter des 


Senats und der Bürgerschaft zur Kontrolle beigegeben 
worden, abgelehnt werden ist. 

Hoffentlich sind damit nun die Hemmnisse endgültig 
beseitigt. Hoffentlich begreift man in Bremen, dassman 
den verantwortlichen Leiter eines Museums gewähren 
lassen muss, wenn er einmal gewählt worden ist und 
seine Tüchtigkeit erwiesen hat, Schiller, der den ängst- 
lichen Herren in Bremen nicht verdächtig sein wird, 
hat für alle ähnliche Fälle ein schönes Wort dem Max 
Piccolomini in den Mund gelegt! 

„Der seltene Mann will seltenes Vertrauen, 
Gebt ihm den Raum, das Ziel wird er sich setzen“. 
+ 

Im Anschluss an diese Ausführungen interessiert 
vielleicht eine Liste der Neuerwerbungen der Bremer 
Kunsthalle unter Paulis Regime Es wurden erworben 
seit 1899 bis jetzt 38 alte Meister, 102 neuere deut- 
sche Bilder, 16 französische Werke, 1 Spanier, 3 Eng- 
länder und 5 Niederländer. Diesen Zahlen gegenüber 
hält es schwer zu verstehen, wogegen man in Bremen 
eigentlich protestiert. 

# 

Zwei Landschafter, Eugen Bracht und Theodor 
Hagen, haben vor kurzem ihrem siebenzigsten Geburts- 
tag gefeiert. Von beiden wurden Kollektivausstellungen 
in Weimar und Dresden veranstaltet. Beide sind in erster 
Linie einflussreiche Lehrer gewesen und haben dadurch 
stark mittelbar auf die deutsche Malerei gewirkt. Theo- 
dor Hagen vor allem hat in einer stillen Weise den 
Sinn für gute Landschaftsmalerei unter den Talenten 
mancher Generation zu verbreiten gewusst. 

Ж 

Herr Bürgermeister Reicke schickt uns mir Bezug 
auf die ihn betreffende Notiz des vorigen Heftes eine 
Berichtigung. Er schreibt: „Die Behauptung, ich hätte 
erklärt, ich müßte Künstler wie Slevogt, Kolbe, Hübner, 
Mosson ablehnen, ist unwahr. Das Gegenteil ist die 
Wahrheit. Ich habe erklärt: auch diesmal finden wir in 
der Sezession eine Unmenge vortrefflicher Werke. 
Künstlern wie Slevogt, Kolbe, Hübner, Mosson wird man 
immer mit Freude begegnen. Was aber die im ersten 
Saal ausgestellten französischen Importen betrifft, so 
scheinen sie mir ein falscher Tropfen in unserm Blute 
und ich kann mir nicht denken, dass sie der Kunstgeist 
und nicht vielmehr ein sensationslüsterner Geschäfts- 
geist uns hergeführt hat,“ — 

Jedenfalls hat der Redner sich dann sehr unklar aus- 
gedrückt; unklarerals in denSätzen oben. Denn mancher 
Ohrenzeuge will das Gegenteil gehört haben, was nur 
erklärt werden kann durch eine gewisse Verworrenheit, 
die der grosse Augenblick in dem Redner erzeugt hat. 
Anwesende haben sogar noch andere Äusserungen ge- 
hört, die weniger harmlos sind, als alle bisher bekannt 
gewordenen Worte. 
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AMSTERDAM 

Die Sammlung Hoogendyk 
wurde in Amsterdam bei Frederik 
d Muller & Co. versteigert. Sie ent- 
hielt in der Hauptsache Werke von van Gogh, Cezanne, 
Renoir, Gauguin, ferner von Corot und Daumier und 
Bilder der Holländer Israelsund Jacob und Willem Maris. 

Hoogendyk hatte seine Bilder gekauft, bevor die 
Meister in Mode waren und er brauchte nur wenig 
Geld auszugeben. Jetzt erzielte die Sammlung durch- 
weg ausserordentlich hohe Preise. So wurde die Brücke 
in Arles von van Gogh für 32000 Fr. verkauft; eine 
kleine Landschaft aus Arles für 16000 Fr. und ein 
Briefträger für 11000 Fr. Ein Heringsstilleben brachte 
6500 Fr.; ein Blumentopf 5500 Fr.; der Eingang in einem 
Park 5500 Fr. Für Gauguin wurde bezahlt: Frau mit 
der Lampe 2500 Fr.; kleines Mädchen aus Tahiti 8000 
Fr.; die grosse Badende von Renoir brachte 3800 Fr.; 
eine kleine Landschaft von Cézanne „Stadt in einem 
Thal“ 7000 Fr.; Corots „Ansicht von Soissons“ 25000 
Fr.; ein Don Quixote von Daumier 9500 Fr. 

Von den holländischen Bildern wurde ein grosses 
Bild von Willem Maris, dem am wenigsten bedeutenden 
der drei Brüder, „Drei Kühe auf der Weide“ mit 44000 
Fr. bezahlt. Israels Porträt eines alten Herrn brachte 
12000 Fr.; desselben Kopf einer Fischerfrau 11500 Pr 
Jakob Maris, Ansicht von Dordrecht 15000 Fr. Sehr 
hoch bezahlt wurden zwei Zeichnungen von van Gogh 
und zwar eine lesende Bäuerin mit 1300 Fr. und eine 
ruhende Bäuerin mit 2000 Fr. Ein Aquarell von Mauve 
„Allee im Herbst“ brachte 7500 Fr. und ein grosses 
Bauerninterieur von Albert Neuhuys 10000 Fr, 
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In der Woche 
vor Pfingsten wurde 
von der Firma €. С. 
Boerner die Verstei- AL 
gerung der Kupfer- í 
stichsammlung von 
Sydlitz und Främbs 
beendet. Die Auk- 
tion nahm in den 
neuen Auktionsräu- 
men derFirmaeinen 
regen Verlauf. Das 
Hauptinteresse kon- 
zentrjerte sich auf 
die reichen Werke 
Dürers und Rem- 
brandts. „Die Ge- 
burt Christi“ von 


PAUL SCHULTZE-NAUMBURG. 


NACHRICHTEN 


Dürer wurden mit 10000 Mk. bezahlt. Sehr teuer 
wurden auch die frühen Zustände der Radierungen 
Ostades verkauft, und besonders lebhaft ging es um das 
grosse, fast vollständige Werk des Berliner Stechers 
Georg Friedrich Schmidt. Das interessante Blart des 
Meisters mit den Bandrollen brachte 7200 M. Wir 
geben im folgenden einige Einzelpreise. 

Aldegrever, Brustbild Martin Luthers 310 M.; Cho- 
dowiecki, Der kleine Hombre Tisch 620 M.; Dürer, 
Geburt Christi, 10000 M., Leidensgeschichte Christi, 
2600 M., Christus am Kreuz mit Maria und Johannes, 
1550 M., Christus am Kreuz, 560 M., Das Schweisstuch, 
го8о M., Der verlorene Sohn, 200 M., Jungfrau mit 
Sternenkrone und Szepter, 515 M., Heilige Jungfrau mit 
dem Kind, auf einer Rasenbank, 1600 M., Heilige Jung- 
frau mit dem Affen, 1750 M., Drei Genien, 1350 M., 
Apollo und Diana, 720 M., Melancholie, 2000 M., Die 
grosse Fortuna 1850 M., Der Spaziergang, 1050 M,, 
Ritter, Tod und Teufel, 1850 M., Erasmus von Rotter- 
dam, 1200 M.; Fragonard, Les hazards heureux de l'es- 
carpolette, 1220 M.; Claude Gellée, Der Rinderhirt, 
tooo M.; Rembrandt, Selbstbildnis mit der Schärpe um 
den Hals, 820 M.; Abraham und Isaac im Gespräch, 440 
M., Das Opfer Abrahams, 360 M., Jakob beweint Jo- 
sephs Tod, 860 M., Der Triumph des Mardochaus, 1150 
M., Verkündigung an die Hirten, 1280 M., Christus 
predigend, genannt La petit Tombe 3930 М., Christus 
heilt die Kranken, genannt das Hundertguldenblatt 4100 
M., Der barmherzige Samariter, 2550 M., Der heilige 
Hieronymus neben dem Weidenstumpf, 1850 M,, Der 
heilige Hieronymus in Dürers Geschmack, 2550 M., 
Dasselbe, того M.,Die Bettler vor der Haustür 1920 М., 

Nackte sitzende 

Frau mit Haube, 

1380M., DieBrücke 

des Siy, 2500 M., 

Die Landschaft mit 

| den drei Hütten, 

1990 M., Die Hütte 
mit dem grossen 
Baum, 1460 M, 
Rembrandts Mühle 
isto M., Clement 
de Jonghe 4500 M., 
EphraimBonus, 17 50 
M., Uytenbogaert, 
genannt der Gold- 
wager, 2950 M., 
Der kleine Cop- 
penol, 160 М 
Skizzenblatt, 1450 


NEU-CLADOW, EINFAHRT. M. 
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MÜNCHEN 

In grosser Biergemiitlichkeit fand am тт. Juni іп An- 
wesenheit verschiedener bajuwarischer Honoratioren die 
Versteigerung der Sammlung Meder bei Hugo Helbing 
statt. Leider wurde durch die zahlreichen kleinen Bild- 
chen aus der miinchener Genrezeit der rasche Ablauf 
des Steigerns beeintrachtigt. Der Héhepunkt des Nach- 
mittages wurde bestimmt durch den Aufruf zweier 
Hauptwerke von Schuch, die nach hartem Kampf gegen 
zwei miinchener Sammler und das Museum in Mann- 
heim an den Kunsthandel fielen (Porréstilleben 17820 M. 
Tannhauser, S. Gregorio in Abbazia 18260 M. Haber- 
stock). Hohe Preise erzielten auch Spitzweg, der frei- 
lich lange nicht in der Qualität der Versteigerung Barlow 
vertreten war (Frauenbad in Dieppe, 6710 M., Kunst- 
handel, Wäscherinnen am Brunnen, 5830 M., Museum 
in Darmstadt), und besonders Diez, dessen frühes Bild 
„Aus dem dreissigjährigen Kriege“ (5600 M.) und dessen 
an Qualitat an Leibl und friihe Defregger reichender,,Hof 
in Tirol neben Uhdes „Schimmel im Grünen“ (5940 М.) 
die künstlerisch wertvollstenBilder der bemerkenswerten 
Versteigerung bildeten. Auch von Leo Putz kam ein 
Werk zum Aufruf, ohne mehr als 1100 M. zu erreichen. 

U.-B. 
PARIS 

Unter den Bildern der Marguise Landolfo-Carcano, 
die in den letzten Tagen des Mai bei Georges Petit um 
3,753,825 Fr. versteigert wurden, kam zum zweiten 
Mal in dieser Saison ein Werk Rembrandts auf den 
Markt; ein Jungmädchenbildnis, das für das Porträt der 
Schwester des Künstlers gilt. Es entstammt, wie die 
bedeutendsten Werke älterer Kunst, die die Marquise 
besass, der 1868 versteigerten Sammlung Demidoff de 
San Donato und wurde damals mit 21600 Fr. bezahlt, 

Doch die Hauptwerte entstanden aus den modernen 
Bildern. Henri Regnaults „Salome“, das auf Gelb ge- 
stimmte Porträt eines Landmädchens aus der römischen 
Campagna in entsprechendem Kostüm hat die Öffent- 
lichkeit stark interessiert. Um das Bild vor Amerika 
zu sichern, war eine Subskription eröffnet worden; doch 
beim vierten Hunderttausend mußte das Louvre vom 
Bewerb abstehn, während Knoedler, der Vertreter des 
amerikanischen Imports, mit 480000 Fr. (plus Aufgeld) 
Sieger blieb, Lärmender Protest folgte der Bekannt- 
gabe dieses Resultars. Das Louvre verwandte seinen 
Kredit vorläufig auf den Ankauf von Th. Rousseaus 
„Kastanienallee‘‘ um 270000 Fr. (das Bild wurde im 
„Salon“ 1835 zurückgewiesen). Die „Salome“ wird viel- 
leicht dennoch im Louvre einziehn und man geht schon 
daran, die fehlenden Hunderttausende aufzubringen, 
den Patriotismus zu beschwören, er möge den jungen 
Soldatentod ehren, der den Meister kaum ein Jahr nach 


Vollendung des Bildes ereilt hat. Die Beschränkung des 
Oeuvres durch ein jähes Ende ist es auch, was den 
immerhin erstaunlich hohen Preis für ein Bild Regnaults 
würdigen lässt; eher als die Qualität des Bildes selbst. 
Man war um so weniger versucht, sich von dieser ge- 
fallsüchtigen Malerei betören zu lassen, als gleich da- 
neben Leibls Bildnis der Frau des Architekten Gedon 
ausgestellt war, das nun für 140000 Fr. an die Galerie 
Heinemann verkauft wurde. 

Um die drei Delacroix bekämpften sich Tauber und 
Durand-Ruel. Dieser erlangte für 86000 Fr. das „Innere 
eines Hofes in Marokko“, das 60000 Fr. geschätzt war, 
während Tauber die „Reitstunde“, die ein Araber seinem 
Söhnchen erteilt, ein spätes Werk, bei gleicher Forde- 
rung auf 140000 Fr. zu treiben genötigt war. Zur „Er- 
mordung des Bischofs von Lüttich‘, einem mäßig grossen 
Historiengemälde mit vielen Figuren, das 1829 für den 
Herzog von Orléans gemalt wurde, notieren wir fol- 
gende Daten der Preissteigerung: der Maler erhielt da- 
für 1500 Fr., Auktion d'Orléans 4800 Fr., Villot (1865) 
35 000 Fr., Khalil Bey (1868) 46000 Fr. Diesmal wurden 
200000 Fr. verlangt und von Tauber 205 100 Fr. bezahlt. 

Die „Solitude, souvenirs de Vigen“ von Corot er- 
warb Knoedler um 350000 Fr., den höchsten Preis, den 
ein Bild dieses Meisters in Frankreich bis jetzt erreichte. 

Wir notieren im folgenden noch einige bemerkens- 
werte Preise: 

Corot, „Der See“, 121000 Fr. ; Courbet, „DieWelle“, 
19000 Fr.; J. Dupré, „Der Teich in der Lichtung“, 
goooo Fr.; Fortuny, „Die spanische Hochzeit“, 220000 
Fr.; Meissonier, drei Bilder zu 23 500, 40000 und 27 500 
Er,; Th. Rousseau, Landschaft 67500 Fr.; Troyon, 
„Kühe“, %ҙ ооо Fr. Ferner kamen zur Versteigerung 
Zeichnungen, einige Skulpturen und einige Bilder alter 
Meister, R. K. 


BERLIN 

Die gut besuchte Versteigerung der Sammlung O. 
von zur Mühlen, St. Petersburg, bei Amsler ¿y Ruthardt 
brachte u. a. folgende Ergebnisse: 

Zeichnungen von Chodowiecki 285, 290, 290, 220, 
31o (Federzeichnung), 910 (Rotsteinzeichnung), 570 
(ebenso), 310 M. usw.; zwei Kreidezeichnungen von 
J. van Goyen 680 und 620 M.; Zeichnungen von Row- 
landson 260, 210 M. usw.; zwei Zeichnungen Th. Hose- 
manns 125 und 140 M.; Zeichnungen Genellis 220 und 
410 M.; Aquarell von J. A. Koch 260 M.; Zeichnungen 
von Max Klinger 220, 235 und s10 M.; Federzeichnung 
von Ramberg 485 M.; Zeichnungen von Ludw. Richter 
350 und 515 M.; Sepiazeichnungen von J. Schnorr von 
Carolsfeld sos, $45 und боо M.; Federzeichnungen von 
M. von Schwind ros, 185, 250, 160 M. 
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PARIS 

Vom 5.—8. Juni wurde die Sammlung Doucet in der 
Galerie Georges Petit mit sensationellem Erfolge verkauft. 

357 Kunstwerke, fast sämtlich aus der Louis XV.- und 
Louis XVI.-Zeit, wurden mit fast 14000000 Frs. (ohne 
Aufgeld) bezahlt. Zeitlich beschränkt, sonst aber sehr 
mannigfaltig, enthielt die Sammlung Jacques Doucets 
Zeichnungen, Pastelle, Olbilder, Bildwerke, Porzellane, 
Mébel jeder Art und Tapisserien; sie zeichnete sich 
weniger durch einzelne ausserordentliche Stiicke als 
durch hohe Durchschnittsqualitit aus. Doucet hat mit 
tiefem Verständnis und wählerischem Geschmack ge- 
kauft. Der vortreffliche Eindruck, den das Ganze machte 
undderdurcheinen mustergültigen Karalogerhöht wurde, 
erfüllte die Liebhaber mit Vertrauen. In der eleganten 
Pariser Gesellschaft und namentlich in den Kreisen, die 
französischer sind als die Franzosen, hält man treu zum 
achtzehnten Jahrhundert, wie bei dieser Gelegenheit 
wieder deutlich hervortrat. Die sonst, sobald hollän- 
dische Bilder oder italienische Kunstwerke zum Verkaufe 
kommen, gewöhnlich siegreiche amerikanische Kon- 
kurrenz trat zurück, Die Pariser Liebhaber blieben zu- 
meist die Stärkeren. Von englischem Mitbewerb war 
wenig zu spüren. Nach Deutschland kam, soweit ich 
sehe, kein Stück. 

Am ersten Tage wurden die 91 Zeichnungen und 
Pastelle verkauft. Den höchsten Preis, der auf einer 
französischen Auktion erzielt worden ist, brachte ein 
Pastellporträt von Quentin de la Tour, darstellend Duval 
de ГЕріпоу, nämlich 600000 Frs. (Henri de Rotschild). 
Dieses Bild ist vor etwa fünfzehn Jahren mit 6210 Frs. in 
der französischen Provinz verkauft worden. Mehrere 
andere minder stattliche Werke la Tours überschritten 
die Preisgrenze von 100000 Frs. und wurden etwa eben- 
so hoch bewerter, wie die schönen Pastelle Perronneaus 
der beweglicher und ungleichmässiger als sein Rivale 
erschien. Einen Männerkopf von Perronneau erwarb der 
Louvre für 87000 Frs. Überraschend hoch waren die 
Preise, die man für sauber ausgeführte zierliche Zeich- 
nungen zahlte, so für eine Gouache von Baudouin (la 
lecture interrompue) 95000 Frs. (Georges Heine). Da- 
mit verglichen waren die Preise für Studien der grössten 
französischen Zeichner des achtzehnten Jahrhunderts, 
für Arbeiten Watteaus und Fragonards niedrig, an und 
für sich waren sie freilich hoch genug. Das teuerste 
Blatt von Fragonard brachte 71 тоо Frs., das teuerste 
von Watteau, acht reizende Frauenköpfe, das Doucet 
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auf der Goncort-vente mit 175 
ging auf 71 000 Frs. 

Am zweiten Tage wurden für Skulpturen, nament- 
lich für die kleinen Terrakotren Clodions und für eine 
Kinderbüste Houdons, sodann für Ölbilder, namentlich 
von Chardin und Fragonard, gewaltige Summen geopfert. 
Watteau war nur mit einem recht unbedeutenden Bild 
vertreten. An Greuze, Nattier, Lancrer, Pater war der 
Geschmack Doucets vorbeigegangen; er hatte sich (sehr 
charakteristisch), 


oo Frs. gekauft hatte, 


da Watteau unerreichbar 
Fragonard und Chardin gehalten, 

Man zahlte für ein sehr kräftiges Genrestück von 
Chardin (les bouteilles de savon) 300500 Frs. (D. Weil), 
verhältnismässig wenig für eine Reihe sehr schöner 
Stilleben dieses Meisters (immerhin etwa 15 000—60000 
Frs.). Unter den Fragonard-Bildern, die sämtlich von 
ausgezeichneter Qualität waren, brachte die etwas 
akademische Komposition „le sacrifice au Minotaure“ 
360000 Frs., eine galante Darstellung 110000 Frs. 
Erstaunlich wirkt der Preis 107500 Frs. für eine Arbeit 
Hubert Roberts, allerdings eine ungewöhnlich schöne 
Parklandschaft. 

Von nicht französischen Gemälden kam eine Studie 
von Reynolds, die unter gewöhnlichen Umständen, etwa 
auf einer Londoner Auktion, vielleicht 40000 Frs. ge- 
bracht hätte, auf r20000 Frs., und eine Reihe mittel- 
grosser Guardi’s, von denen nur einer an Qualität ausser- 
ordentlich war, wurden nicht minder von der heissen 


war, an 


Stimmung dieser Auktion emporgetragen, sie brachten 
Preise zwischen 26000 und 80000 Frs. 

Unter den Skulpturen fesselten besonders die kleinen 
Terrakotten Cladions, von denen die am heissesten um- 
strittene „l'ivresse du baiser“ nicht weniger als 205 ооо 
Frs. kostete. Eine reizende Kinderbüste in Marmor von 
Houdon wurde für 450000 Frs. dem Händler Duveen 
zugeschlagen. 

Die Möbel und dekorierten Gegenstände aller Art, 
die zulerzt an die Reihe kamen, waren sämtlich vortreff- 
lich erhalten, von unbestrittener Echtheit und machten 
dem Geschmack des Sammlers Ehre. Den höchsten Preis 
erzielte ein Ameublement mit Tapisserie von Beauvais 
im Louis X VI.-Stil (385000 Frs). 

Alles in allem wurde das Preisniveau für französische 
Kunstwerke des achrzehnten Jahrhunderts, das schon 
vorher hoch erschien, bei dieser denkwürdigen Ver- 
steigerung ganz beträchtlich gehoben, 

M. J. Friedlander. 
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NEUE BÜCHER 


BESPROCHEN VON EMIL WALDMANN 


Kandinsky: Über das Geistige in der Kunst. 
Insbesondere in der Malerei. München 1912, 
R. Piper & Co. Verlag. 

Der Hauptteil dieser Schrift enthält eine Unter- 
suchung über die Wirkung der Farbe, über Formen- und 
Farbensprache. Eine Art Harmonielehre der Malerei, 
mit einer Reihe interessanter Beobachtungen und That- 
sachen, besonders über die physische und psychische 
Wirkung der sechs Hauptfarben, sowie Ideen zu einer 
Lehre von der Farbe als Kompositionsmittel. Wohl 
dürften manche Behauptungen sich als recht vage er- 
weisen undimallgemeinen muss man meines Erachtens bei 
einer Untersuchung tiber Farbenwirkungen die Rolle 
der Assoziationen noch mehr ausschalten, als es hier 
geschehen ist. (Dass Gelb zum Beispiel sauer wirkt, weil 
man dabei an die Säure der Zitrone denkt — dergleichen 
Wege führen weit ab vom Problem.) Aber trotz allem ist 
dieses Kapitel doch lehrreich und kann fruchtbar werden, 
wenn man die hier ausgesprochenen Lehren als das 
nimmt, was sie im Grunde sind, als akademisches Hand- 
werkszeug. Es ist immer ein erfreuliches Zeichen, wenn 
aus den Reihen der jungen Künstler selbst die Forderung 
nach dem Besitz einer brauchbaren Grammatik ihrer 
Sprache erhoben und erfüllt wird. Ganz neu ist übrigens 
diese Art von Formalästherik auch nicht. Wer Carl 
Neumanns „Rembrandt“ und Meier-Gräfes Bilderana- 
lysen gelesen hat, wird auf ähnliche Probleme geführt, 


wennauchaufwenigerabstraktem,wenigertheoretischem 
Wege. Und ich könnte noch manche andre neuere 
Untersuchung nennen, zum Beispiel die Hallenser 
Habilirationsrede von Jantzen. Doch es kommt ja gar 
nicht darauf an, dass die Fragestellung ganz neu ist, 
sondern dasssieüberhaupteinerLösungentgegengebracht 
wird. Nur darin scheint mir ein Irrtum zu liegen, dass 
man meint, von solchen bis zu gewissem Grade lehr- 
baren und lernbaren Dingen könne das Heil der Zukunfts- 
malerei abhängen. Ghirlandajo und Perugino haben sich 
immer mit diesen Fragen beschäftigt, gewiss; und das 
macht ihren Primitivismus so anziehend. Aber Raffael 
hat sich ebensosehr damit befasst und hat gerade auf 
diesem Gebiete ungeheuer viel Grósseres „erfunden“ 
als seine Meister. Nur har ers nicht überschätzt und 
hat nicht das Mittel zum Zweck erhoben, Über das 
Geistige aber in der Kunst kann man ebensowenig gute 
Bücher schreiben, wie über das Mystische. Der Künstler 
hat es, oder er hat es nicht. Da hilft kein Beten und 
keine Theosophie. Das müssen die Werke allein äussern. 


A.Lichtwark. DeutscheKönigsstädte, Zweire 
Auflage. Berlin. Bruno Cassirer. 1912. 

Wer auf der Städtebauausstellung in Berlin vor zwei 
Jahren einen Augenblick Zeit hatre, sich vorzustellen, 
wo die Anfänge dieser grossen Bewegung liegen, der 
dachtedankbaranLichtwarks „Königsstädte“, dieses Buch, 
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das aus Aufsätzen im „Pan“ während der Mitte der 
neunziger Jahre zusammengewachsen war. Das Büchlein 
ist seit fünf Jahren vergriffen, wurde damals aber nicht 
neu gedruckt, weil es dem Verfasser schien, als hätten 
seine Studien ihren Zweck der Anregung erfüllt. Und 
nur weil die Nachfrage gleichwohl nicht aufgehört hat, 
sind sie jetzt zum zweiten Male aufgelegt worden. 

Dass diese Studien ihren Zweck erfüllt haben, isr 
gewiss. Jene Ausstellung lehrte es. Die Anregung ist 
höchst fruchtbar gewesen, theoretisch und praktisch, 
Das darf man nicht verkennen. Auch wenn noch man- 
ches auf diesem Gebiete im Argen liegt und wenn gerade 
die Städte, die es am meisten angeht, sich gegen eine 
weitblickende Bebauungspolitik sträuben — Thatsache 
bleibt doch, dass überall ein paar Samenkörner aufgehen, 
wenn nicht gleich in Berlin, so doch wenigstensin Athen, 
(wo der Berliner Stadtbaumeister eine sehr schöne Auf- 
gabe gestellt bekam). Auch geschrieben worden ist seit- 
her sehr viel über diese Fragen, ästhetisch, historisch, 
architektonisch, bautechnisch, soziologisch und noch von 
manchen andren Gesichtspunkten aus. Aber trotzdem 
haben die „Königsstädte“ auch heure noch mindestens 
ebensoviel, wenn nicht gar noch mehr Lebensfrische als 
zur Zeit ihres ersten Erscheinens. Ein Buch, das die 
Struktur von fünf Stadrgebilden mit einer wundervollen 
Anschaulichkeit blosslegt, ohne dazu auch nur eines 
einzigen Planes oder einer einzigen Skizze zu benötigen, 
das veraltet einfach nicht. Wer einmal das Kapitel über 
Berlin-Potsdam aufmerksam gelesen hat, sich alles ver- 
gegenwärtigt und anschaulich vorstellt, der kann vor 
keiner fremden Stadt, mag sie noch so alt oder noch so 
modern sein, fürderhin ganz ratlos stehen. Irgendwo 
dämmert einem dann doch ein wenig Verständnis davon, 
wo bei einem Stadtkörper das Herz Перг und wo die 
Lungen und wie die Stadt entstanden sein mag, ganz 
gleich ob man an den Thoren von Philadelphia um Ein- 
lass bittet oder in den Ruinen des alten Korinth wandelt. 
Irgend etwas nützt es jedem, der reist und Städte sieht, 
und jedem legt es die Basis für eine sachliche Betrach- 
tung des Problems. Dass dies Problem gar kein rein 
architektonisches ist, sondern mindestens ebensosehr 
ein kulturhistorisches, dies fühlbar zu machen scheint 
mir noch ein besondrer Vorzug des Buches, weil bei dem 
Eifer, mit dem man sich in die Frage gestürzt hat, die 
rein praktische Seite des Stadrebauens heute leicht etwas 
zu stark in den Vordergrund tritt. 

Wenn es gestattet ist, zum Schluss dieser Anzeige 
noch einen Wunsch auszusprechen, so möge es folgender 
sein. In den Blättern einer hamburgischen Vereinsschrift 
har Lichtwark eine „Reise im Automobil“ beschrieben, 
die ihn unter anderem auch durch Hessen führte. Bei 
Gelegenheit einer Schilderung Cassels äussert er eine 
Reihe von Bemerkungen, die im Zusammenhang mit 
seinen Städtestudien hervorragende Bedeutung haben. 
Wire es nicht möglich, diesen Aufsarz der weiteren 
Öffentlichkeit zugänglich zu machen? 


Auguste Rodin: L'Art. Entretiens réunis 
par Paul Gsell. Paris, Bernard Grasset. 

Rodins Floerke, Mr, Paul Gsell, hat jerzt die Unter- 
haltungen mit Rodin, die zum Teilschon in französischen 
Monatsschriften veröffentlicht waren, zu einem gut illu- 
strierten Buche vereinigt. Während man aberbeiBöcklin- 
Floerke nie genau weiß, was vom Einen stammt, und 
was vom Anderen, ist man bei diesem neuen Künstler- 
buche besser dran; Mr. Gsell har die Verteilung der 
Rollen durch verschiedenen Druck hervorgehoben. Was 
Rodin sagt, steht im Lor, was Gsell meint, ist schief ge- 
druckt, 

Die Kapitel, die man zunächst neugierig aufschlägt, 
sind die, in denen Rodin von seinem Handwerk redet. 
Da steht an erster Stelle das über die Modellierung. 
Hier hofft man dem Künstler hinter sein Geheimnis zu 
kommen und in der That giebt er auch sehr wichtige 
Aufschlüsse über dieses Gebiet; Ein gewisser Constant 
hat ihm einmal in dem Dekorationsatelier, in dem er als 
junger Mann arbeitete, gesagt: „Ne considère jamais une 
surface que comme l'extrémité d'un volume, comme la 
pointe plus ou moins large qu il dirige vers toi.“ Das 
ist es: Modellierung gleichsam als die letzte Welle einer 
grossen Bewegung, die aus dem Innern des Steines her 
auf den Beschauer zukommt. 

Sehr wichtig ist ferner die Szene, wo Rodin seinen 
Besucher zur Erklärung zwei Statuetten vormodelliert, 
eine nach dem Prinzip des „Phidias“, die andere nach 
dem des Michelangelo: Die Weisheit kommt auf den 
Unterschied in der Ökonomie der Ponderationen heraus, 
inhaltlich nicht überraschend neu, in der Formulierung 
aber sehr anschaulich und einleuchtend. 

Es wäre interessant zu wissen, wann die Gespräche 
stattgefunden haben. So, ohne Datierungen möchte 
man meinen, dass einiges, zum Beispiel die Unterhaltung 
über Bewegung, ziemlich weit zurückliege. Die Maxi- 
men sind inzwischen Allgemeingut der Interessenten 
geworden, seit dem Buche von Julius Lange über die 
Darstellung der menschlichen Gestalt (deutsch aus dem 
Diinischen 1899) und seit der Lehrrhätigkeir der verstor- 
benen Archäologen August Kalkmann-Berlin und Adolf 
Furtwängler-München. 

Mehrfach erfahren wir Rodins Stellung zur Antike; 
denn er kennt noch (beatus ille) „die“ Antike. Doch 
darüber läßt sich in zwei Worten nichts sagen, das bedarf 
einmal einer zusammenhängenden Untersuchung. Auch 
über Rodins Stellung zur allgemeinen Kunstgeschichte 
kann ich hier nur Andeutungen geben. In einer sehr 
geistreichen Analyse von Watteaus „Embarquement 
pour Cythére“ bringt er den Nachweis, dass Watteau in 
den verschiedenen Szenen der Darstellung verschiedene 
zeitlich aufeinanderfolgende Momente ein und desselben 
Geschehnisses giebt, dass seine Komposition also beinahe, 
wie Fr, Th. Vischer das nannte, polymythisch-periegetisch 
wird. Ein sehr schönes Kapitel ist den Porträtbüsten 
Houdons und Rodins gewidmet, ein anderes, pro domo 
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geschriebenes handelt vom „Gedanklichen in der Kunst“, 
Einmal fragt Gsell nach dem Verhältnis von Farbe und 
Zeichnung. Rodin meint, das könne man nicht trennen, 
man könne die Künstler hiernach nicht in zwei ver- 
schiedene Klassen einteilen. Für ihn gehören Dürer und 
Holbeinin eine Klasse, als die grossen Logiker. Ineineran- 
deren treffen sichalsdie grossen,,poetes ducoeur humain“ 
Raffael, Correggio und Andrea del Sarto. Dann endlich 
gäbe es noch andere Künstler, die Realisten, „ceux dont 
la sensibilité est plus extérieure“, nämlich Rubens, Velas- 
quez und Rembrandt (!). Da aber diese Klassifikation 
auch nicht ausreiche, da Raffael oft ein Realist sei und 
Rembrandt oft ein pocte du coeur, solle man lieber gar 
keine Etikerten kleben — was übrigens schon lange nie- 
mand mehr thut. 

Sehr bedeutend ist das letzte Kapitel, das tiber den 
Nutzen des Künstlers handelt. 

Ka 


К. Scheffler. Deutsche Maler und Zeichner 
des neunzehnten Jahrhunderts, Leipzig. Insel- 
Verlag 1911. 

Über moderne Kunst so zu schreiben, dass unmerklich 
nachher etwas daraus wird, dessen Wert kunsthistorischer 
Art ist; und über ein Thema aus der Kunsthistorie so 
zu schreiben, dass einem die alten Künstler im Guten 
wie im Bösen wieder modern erscheinen, dass man an 
der Frage der Wertungen teilnimmt, als gingen sie unsre 
Zeit unmittelbar etwas an — dies scheint mir das Wich- 
tigste an aller Kunstschreiberei, zugleich aber auch das 
Schwerste. Zu den wenigen, die hierzu imstande sind, 
gehört Karl Scheffler, wie man weiss. Wer im all- 
gemeinen von ihm immer nur Aufsätze gelesen hat, wird 
finden, dass diese seine Fähigkeit in einem Buche noch 
stärker zutage tritt, jedenfalls in diesem Buche, das mit 
den Nazarenern beginnt und von den grossen deutschen 
Meistern des vergangenen Jahrhunderts handelt. 
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DERRHYTHMUSDESBILDERBUCHS 


VON 


SEVERIN RUTTGERS 


as Bilderbuch ist eine Ge- 
schichte oder ein fliegendes 
у Blatt. Die Geschichte muss 
Tradition sein und auf allen 
Zungen leben. Das Flug- 
blatt eine Frage, ein Pro- 
blem behandeln, das in den 
Herzen der Menge wühlt, 

| Bedingungen, йе einmal 
unsere Vergangenheit erfüllte. Sie hatte als Ge- 
schichten die Legende des Marienlebens, die 
Tragödie des Erlösungswerkes, idyllisches Epos und 
leidtrunkenes Heldenleben. Diese Stoffe konnten, 
als die Kultursonne des Mittelalters schon im Nie- 
dersinken war, die geniale Kraft Dürers ergreifen 
und in seinen Holzschnittfolgen Gestalt werden, 
dass sie uns milde leuchten, wie eine schlafmüde 
Welt im Abendlicht eines langen Arbeitstages. Un- 
säglich langsam war diese Frucht zeitig geworden. 
Durch ein Jahrhundert hatte sie nur kümmerliche 
Ernte hoffen lassen. Wir Heutigen ermessen nicht, 
wie verzweifelt Not und Liebe um ihre Gestalten 


gerungen haben. Da ist die Apokalypse. Sie war 
jener Zeit beides in einem, Geschichte und Problem. 
Bild und gedankenheisses Chaos sind in ihr wild 
ineinander gerüttelt, blendend klare Vision und 
dunkelste Wirrsal. Kein anderer Stoff konnte 
diesem gleich die Phantasie erregen und in Ver- 
zweiflung niederbeugen und demütigen. Ein laby- 
rinthischer Wald war ihren Keimen entsprossen. 
Dürers Zucht griff gestaltend in diese Wildnis, in- 
dem sie zugleich lichtete und bereicherte. Doch 
ist uns in seinem Werk viel Rätsel und Ungestalt 
geblieben. Aber wir fühlen, wie die Glut dieser 
Gesichte sein junges Herz entflammt hatte. Nie 
hätte die kühle Reife des späten Dürer sich an 
solches Werk wagen mögen. So wenig als einer der 
Nachgeborenen, deren Herz und Sinne es kalt liess. 

Nach der Apokalypse der Totentanz. Kein Ab- 
stand kann grösser sein als von Dürer zu Holbein. 
Was dem Ältern ein Grausen, ein Gegenstand 
scheuer Verehrung und Unterwerfung geblieben 
wäre, das wird in der Hand des jüngeren zur Waffe, 
ein Gefäss des Spottes und der Abrechnung. Gleich 
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dem Richter prüft er die Schätze dieser Welt, und 
am Ende steht das Urteil: eitel, hohl und vergäng- 
lich. Aber die Erlösung, die Ruhe, die der Tod 
dem Armen bringt, kann ihm nicht genommen 
werden. Er allein kann vom Tode gewinnen. 

Nach der Reformation, dem grossen Tag des 
Gerichtes, sind alle Fáden nach der Vergangenheit 
zerrissen, das himmlische Jerusalem zusammen- 
gebrochen, Gottes Reich von dieser Welt. Eine 
neue Realität: Dasein und Rechtthun. Gärende 
Zeit, die im Schosse die Keime neuer Gestaltung 
heget. Das Bilderbuch dieses bürgerlichen Realis- 
mus ist ohne die Resonanz einer höhern Ethik; 
darin verwandt der ersten Prosanovellistik des 
deutschen Schrifttums, denGeschichten der Schwank- 
buchschreiber von Wickram bis Kirchhoff. 

Vor dem Ausgang des Jahrhunderts war alles 
zerflattert und verlaufen. Die Bilder, die der Spiegel 
des eigenen Lebens dem jungen Volke gab, waren 
nicht trächtig genug, eine Glut gleich der alten zu 
sammeln und zu entzünden. Das neue Epos: Arbeit 
und Frömmigkeit des Daseins, gedieh nicht zur 
Reife, sondern blieb Allegorie oder Satire und Schau- 
gepränge der Eitelkeit. Dem neuen Garten der 
Menschheit fehlte die Sonne des tiefen Humors 
(in England hat eine spätere Zeit dies alles gezei- 
tigt). Für das sechzehnte Jahrhundert zählen wir 
hier: die Bauerntänze des Н. $. Beham, seine Pla- 
netenfolge — die einen alten Rahmen mit strotzen- 
dem Leben füllte — Jost Ammans Handwerker- 
büchlein mit Versen von Hans Sachs, die Reihen 
der Hochzeitstänzer und der Schweizer Bannerträger 
des Urse Graf; auch der ,,Teuerdannkh“ gehört 
dazu. 

Bei all diesen Stoffen wurde weniger ein Im- 
puls der Masse als der Wille und die Intelligenz 
des Einzelnen, sei er Künstler oder Mäcen, Anlass 
und Ursprung. Aber alles wurzelt im Bürgertum, in 
der werklichen Moral des Kaufmanns und Hand- 
werkers. Die Unfälle des nächsten Jahrhunderts, 
politische und religiöse Kämpfe und Kriege, haben 
diese junge Kultur vernichtet oder auf den Tod 
verbluten lassen. Aus dem leidgedüngten Boden 
des grossen Krieges wächst der Simplizissimus. 
Callot, den das deutsche Volk zu den Seinen zählen 
kann, schafft das Figurenwerk dazu, ein Werk, aus 
dem die ungestüme Lust am Abenteuer, die furcht- 
barste Leidensangst und tierische Verkommenheit 
der geschundenen Völker aufschreien. 

Das Jahrhundert, das diesen Greueln folgte, 
schuf in Deutschland keine Bildwerke. Die bild- 


schöpferischen Kräfte schlafen, und die wieder 
kreisenden Säfte der Gesundung schaffen an 
neuen philosophischen Grundlagen. Schon vor 
dieser Zeit war Rembrandt der erste grosse Ein- 
same gewesen. Obgleich keiner gleich ihm zu 
einem Künstler des Bilderbuches geschaffen schien. 
Es war auch je keiner im Norden gewesen, der 
gleich ihm von seinem Alleinsein wusste. So sind 
seine tiefsten Impressionen zeitlos, oder aus der 
estorbenen Frömmigkeit jener versunkenen Zeit 
mystischen Christentums. Für seine Umgebung blieb 
Rembrandt ein technisches Problem, ein Chaos 
von Dingen, die auseinander streben. Erst die Zeit 
nach der Romantik, die jenen tiefern religiösen 
Sinn aufgeweckt hatte, die das Epische wieder mit 
Erlebnis durchtränkte und ins Symbolische erhob, 
konnte allen Reichtum dieses Schaffens, als aus 
einer Seele geflossen, in eins bringen. 

In der Romantik sucht das deutsche Volk sich 
selber. Es richtet seinen Blick nicht weit, sondern 
träumt in sich hinein und in die Vergangenheit. 
So erwachen die alten Stoffe. Diesmal mehr die 
nationalen als die christlichen. Sagen und Märchen 
sind die Bibel eines neuen Glaubens, der Religion 
des Volkstums, des eigenen Blutes und des eigenen 
Schicksals; Herz und Willen der Besten hängen sich 
an diese Dinge. Wir haben gut spotten über die 
Malerei der Nazarener. Sie mag ein Nichts sein, 
eine literarische Geste, eine Marotte. Das künst- 
lerische Spiegelbild einer Volksseele, das Bilderbuch, 
ist immer literarisch, oder es ist nicht. Es schwimmt 
nur auf der breitesten Woge. Es sucht das Volk. 
Und wenn Volk und Bild sich im Stoffe nicht be- 
gegnen, dann ist nichts. 

Den Romantikern waren diese Dinge eines: 
Volk und Vergangenheit. Philipp Otto Runge, 
der Erwecker, ein Novalis die bildenden 
Künste, träumt ein Bilderbuch zu alten Märchen, 
das der Tod ihm nicht gedeihen lässt. Mit toll- 
kühner Hand greift Peter von Cornelius nach den 
grössten und letzten Dingen unserer Dichtung und 
zeichnet zum Faust und zu den Nibelungen. Auch 
das religiöse Epos kehrt wieder: heilige Geschichte 
und fromme Legende. Was Führich und später 
Schnorr zeichnen, ist durchaus lebendige Wieder- 
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geburt. 

In den dreissiger Jahren entstehen die ersten 
Buchillustrationen Ludwig Richters. Mit schnellem 
Schritte nähert er sein Werk dem von vielen ge- 
träumten Ideal. Seine Bilderbücher erfüllen, was 
die realistischen Bilderreihen des sechzehnten Jahr- 


hunderts versprochen hatten. Ludwig Richters 
Bedeutung für die kunstgeschichtliche Entwicklung 
ist gering. Er hat nichts vom Genie. Seine einzige 
That, die Bilderbücher aus dem Bürger- und Volks- 
leben, ist so gut wie anonym. Das Volk, wie er 
es sah, die bürgerlich-fromme Gesinnung, die er 
aussprach, waren lange dagewesen. Und als sie 
endlich in seinen Zeichnungen ihre ganze Gestalt, 
ihre Welt enthüllten, leuchteten sie, wie ehemals das 
christliche Epos in dem Werke Dürers, in ihrer 
letzten Schönheit, als eine dem Welken nahe Blüte. 
Kaum waren sie noch Wirklichkeit, sondern ver- 
klärtes Wesen, Vision. 

Wesenhafter und blutvoller war diese Welt in 
den Zeichnungen etlicher Künstler, die Richter 
vorangingen, in den Kupferstichen von Chodo- 
wiecki und in den (unbekannt gebliebenen) Zeich- 
nungen Julius Oldachs, des Hamburger Hand- 
werkersohnes. Die kaum zollgrossen Medaillons, 
die dieser als Stammbaum zum Ehejubiläum seiner 
Eltern zeichnete, umfassen das ganze Epos Ludwig 
Richters. Und in ihre norddeutsche, hanseatische 
Herbe hüllt sich eine Monumentalität, die der Be- 
schaulichkeit des Sachsen unerreichbar blieb. 

Richters emsiger Fleiss liess den Zeitgenossen 
wenig zu thun. Das neue Interesse für die volks- 
epischen Stoffe der Vergangenheit wurde auch nicht 
wuchtig und lebendig genug, um die Bilder zu 
diesen Geschichten vom Text loszureissen. Die bild- 
lichen Darstellungen blieben Illustration, Beigabe 
zum Worte, im stilistischen wie im räumlichen 
Sinn. Spekter und Schwind reichen, wenn auch 
nicht an Umfang des Werkes, nahe genug an Richter. 
Schwinds „Melusine“, „sieben Raben“, „Aschen- 
brödel“ hätten volkstümliche Bilderbücher werden 
können. Der Stil ist monumentaler als der Richters, 
pathetischer. Doch die Technik wehrte sich da- 
gegen. Es ist in diesen Dingen ein Zusammen- 
hang zwischen Gegenstand und Technik. (Ein 
Zusammenhang, der auch auf die künftigen Dinge 
sein Licht wirft.) 

Ich sagte schon, dass Richter seinen Stoft 
erschöpfte. Es ist wieder so, wie vor dreihundert 
Jahren: mit der Ausprägung des Stils, dem Typus, 
ist der Zusammenbruch da. Um 1850 war die 
Einheit des Bürgertums, eine Einheit, die mehr 
romantische Spiegelung gewesen als Wirklichkeit, 
auch äusserlich zerrissen. Es folgt die bürgerliche 
Revolution. Sie schüttelt und erregt mit ihren 
Fragen und ihrem Zorn die Seelen. Das unruhige 
Jahr bringt Alfred Rethels „Totentanz“. Ein Bilder- 


buch der revolutionären That. Viele sagen, ein pole- 
misches Werk, ein Flugblatt. Nicht mit Unrecht. 
Auch in Dürers Apokalypse und in Holbeins Toten- 
tanz konnte ihren Zeitgenossen die polemische 
Tönung nicht verborgen bleiben. 

Nachher blieb fiir die alten Bilderbücher kein 
rechtes Publikum. Kunsthistoriker und Kinder 
teilen das übrige Interesse. Die soziale Schichtung 
der Gegenwart, die Zersplitterung der Interessen, 
die auch vor dem Ästhetischen nicht halt macht, 
gibt keinem epischen Stoffe Aussicht auf volle 
Popularität. Sie ist traditionswidrig. Immer ist 
der schaffende Geist allein mit sich selber. Die 
Werke, die entstehen, müssen dem Künstler ein 
Publikum erst werben. Wie alle monumentale 
Kunst verlangt das Bilderbuch grosse, allgemeine 
Zeitimpulse. Solche sind nun für lange nur im 
Unterstrom des Lebens. Und die empordringenden 
haben immer zu kämpfen, sind polemisch. Wer 
wundert sich, dass jetzt das Beste verschwiegen und, 
wenn ausgesprochen, nicht verstanden wird! 

Menzels bilderfroher Geist sagt sein Träumen, 
Spott, Zorn und Laune, in den Blättern von „Künst- 
lers Erdenwallen“. Іп Max Klingers Zyklen ist 
überall etwas von der Vielgestalt und Unform der 
Zeit. Und sehr viel von den bildtreibenden Ten- 
denzen der Vergangenheit, Erinnerungen und Spiege- 
lungen des alten Epos, Philosophie und Sozialismus. 
Dann für uns Deutsche ein Neues; Erotik. Sie 
war den Alten nicht völlig fremd gewesen. Aber 
erst Goya und die Franzosen hatten dies Problem 
mit Bewusstsein aufgestellt. Bei Klinger ist die 
typische Atmosphäre der Moderne: nervöse Sehn- 
sucht und Trunkenheit, ein erregtes Zittern und 
Tasten. Sein Instrument ist die subtile Nadel, sein 
Werk birgt sich scheu in den Mappen der Sammler, 
ein Bergwerk für den künftigen Geschichtschreiber 
der modernen Psyche. Heute empfinden es wenige 
als das Bilderbuch ihrer Zeit. 

Wann wird es auch von allen Zungen klingen, 
das Echo unserer Tage, das Lied von der Arbeit. 
Sein Auftakt ist Lärm des Kampfes: Hauptmanns 
„Weber“, Käthe Kollwitz. Künstlerträume ver- 
irren sich in die Idylle vergangener Tage. Hans 
Thoma ist von diesen Glücklichen, Lächelnden, 
Das Land der Bibel ist ihnen eine glückliche Insel, 
wie Adolf Schinnerer, dem gemütvollen Erzähler 
der Tobiaslegende. Ihr Werk teilt gleich am Tage 
der Geburt das Schicksal der Alten: Kunstgeschichte 
und Kinderstube. 

Dann haben wir uns daran gewöhnt, von 
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ewissen Kinderbüchern unserer Tage als von künst- 
lerischen Bilderbüchern zu sprechen. Kaum mit 
Recht, denn sie können nicht Bilderbücher sein in 
unserm Sinne. Vergeblich suchen sie nach Stoffen, 
die ein Leben gestalten, das erlebenswert sei. Ma- 
gere und unglückselige Erfindung, technische und 
dekorative Probleme. Als einzige Resonanz bleibt 
das Kinderleben und die Welt der Organismen. 
Mit dem Blumen- und Tierbilderbuch rührt der 
Reichtum der Ostasiaten, Japans und mehr noch 
Chinas, an unsere Armut. Ich wage kaum, Krei- 
dolf zu nennen, so hoch ich seine Technik und 
seinen Geschmack schätze. Wohl hat er uns die 
Buntheit der Farbe errungen. Aber seine Erhn- 
dungen, oft und laut als Ausfluss germanischen 
Kinderstaunens vor der Welt der Dinge gepriesen, 
bleiben ergrübelt und erzwungen, oder tantenhaft. 
Naiver und stärker ist Karl von Freyhold, der ihm 
auch in der Kürze des Ausdruckes und im Kolorit 
überlegen ist. In Freyholds und Hofers Bilderbuch- 
zeichnungen sind kompositionelle Probleme ange- 
schlagen, die im Ringen dieser Künstler um eine 
monumentale Malerei weiterklingen. 

Man wird nicht erwarten , dass ich den Über- 
fluss unserer humoristischen und politischen Witz- 
blätter dem modernen Bilderbuche aufrechne. 
Dem grossen Talent W ilhelm Buschs gab die Zeit 
keine Aufgabe, die ihn unsterblich machen konnte. 
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Als ein kluger Mann hat er das wohl gefühlt und sich 
auf seinen engen Garten beschieden. So wurde er 
in gewissem Sinne ein satirisches Gegenstück zu 
Ludwig Richter, nur um ein Menschenalter zu spät 
geboren. Was sich am Aktuellen vollendet, hat 
nicht immer ein Testat für die Zukunft. Sicher 
lebt in den satirischen Zeichnungen des Simpli- 
zissimus, mehr noch in seinen Flugblättern, der 
wehrhaft-trotzige Geist der Renaissance. Warum 
hat der politische Konservativismus keine Flugblatt- 
zeichner vom Rhythmus der Th. Th. Heine und 
Rudolf Wilke? Ich erinnere an ein Blatt von Heine, 
kurz nach der Reichstagswahl von 1907 ausgegeben, 
ein spottheisses Todeslied dem Liberalismus. Hart 
und scharf wie ein Messerstich, ein Töten, wie 
es nur grimmer Hass aus grosser Liebe anthun 
kann. 

Die Zukunft wird über diese Dinge richten. 
Sie wird sie suchen, und sie werden ihr grösser und 
wichtiger sein als hundert Bilder, in denen wir 
heute nach rein künstlerischen Qualitäten suchen, 
ohne des Gegenstandes zu denken. Denn das ist 
ein Eigenes des Bilderbuches: es stellt sich zwar 
vor das Forum der Kunstgeschichte, aber wuchtiger 
legt es sich in die Wage des Kulturhistorikers. Oft 
ist es ihm die allein zu hörende, die entscheidende 
Stimme. Die des Künstlers, die allein 
Wahrheit redet in menschlichen Dingen. 


Stimme 
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DIE ÖSTERREICHISCHE STAATSGALERIE 


VON 


enn man in dem abfallenden Bel- 
vederegarten stadtwärts geht, 
gelangt man, nachdem man eine 
der breiten Freitreppen nieder- 
gestiegen und zwischen den 


A a 
hohen Baumkulissen hindurchgeschritten ist, auf 
einen weiten Gartenplatz, den in seiner ganzen 
Länge das sogenannte „Untere Belvedere“ ab- 
schliesst. Es ist das ein im Vergleich zum „Oberen 
Belvedere“ einfach gehaltener, 1714 von Johann 
Lukas von Hildebrand aufgeführter eingeschössiger 
Barockbau mit einigen grossen Sälen. Ihn be- 
wohnte zur Sommerszeit Prinz Eugen von Savoyen 
mit Vorliebe. In unserer Zeit befand sich darin 
vor Errichtung des kunsthistorischen Hofmuseums 
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die Ambraser Sammlung und zuletzt neben den 
Funden aus Ephesus die moderne Galerie, das Ob- 
jekt schmerzlicher Liebe vieler Wiener Kunstfreunde 
und Künstler. Ein Objekt schmerzlicher Liebe, 
weil sie, wie so vieles in unserem Staate, ein so- 
genanntes „Provisorium“ war, und weil wir aus 
Erfahrung wissen, dass all unsere „provisorischen“ 
Einrichtungen ein ganz merkwürdig zähes, langes 
Leben haben; weil wir wissen, dass vielerlei an- 
gefangen, aber nur ganz wenig auch wirklich aus- 
geführt wird. Man nimmt sich in Wien oft einen 
Anlauf, es sieht aus, als wollte man einen weiten 
Sprung hinüber und hinauf tun, aber es schaut 
eben nur so aus, denn knapp vor dem Sprung wird 
gestoppt. Der anfängliche Eifer weicht einer 
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biedermeierischen Gemächlichkeit, ein paarmal 
raunzen noch Unzufriedene, dann beginnt die Träg- 
kraft ihre Macht zu üben und es wird still, über 
das Stückwerk wuchert üppig das Gras der Ver- 
gessenheit. Diesem spezifischösterreichischen Schick- 
sal schien auch Wiens moderne Galerie verfallen zu 
sein. Nach einen schönen Anfang stagnierte sie 
unter der Obhut eines provisorischen Konservators 
Jahre hindurch. Und nun die Überraschung! 

Eine in den Wiener Zeitungen vor zwei Mo- 
naten veröffentlichte Kundmachung des k.k. Mini- 
steriums für Kultus und Unterricht teilte mit, dass 
die bis dahin unter dem Namen „Moderne Galerie“ 
bestandene Sammlung künftig die Bezeichnung 
„Österreichische Staatsgalerie“ führen werde. Mit 
der Namensänderung wurde gleichzeitig auch eine 
Erweiterung des Programmes kundgethan, insofern 
nicht mehr ausschliesslich malerische und plastische 
Werke des neunzehnten Jahrhunderts und der neue- 
sten Zeit als Sammelobjekte Aufnahme finden sollen, 
sondern auch Denkmäler, namentlich österreichi- 
scher Kunst aus allen früheren Epochen. 

„Es handelt sich also — wie Professor Dvorak 
äusserte — bei der neuen staatlichen Sammlung 
nicht um eine doktrinäre Gründung, deren kon- 
kreter Inhalt erst gefunden und herbeigeschafft 
werden muss, sondern dieser Inhalt ist da und 
fordert kategorisch eine entsprechende museale 
Einrichtung. Ein besonders glücklicher Gedanke 


war ihre Verknüpfung mit der modernen 
Galerie. Zu den Hauptgründen der heillosen 


Verwirrung der Kunstbegriffe ist die im vorigen 


Jahrhundert aufgekommene Unterscheidung 
zwischen ‚alter‘ und moderner: Kunst zu 
zählen, die auch in der Zweiteilung der 
Galerien ihren Ausdruck fand. Gemälde 
von Manet, Whistler, Cezanne, Skulpturen 
von Rodin, Lederer hängen weit mehr mit 
Werken Tizians, Rembrandts, Fragonards, 
Michelangelos zusammen, als mit den Mach- 
werken der zurückgebliebenen Zeitgenossen, 
was allen einsichtsvollen Besuchern der Mu- 
seen längst klar geworden wäre, wenn man 
die Meisterwerke der Neuzeit, statt sie mit 
zeitgenössischen Mittelmässigkeiten zu gar- 
nieren, neben den Meisterwerken der älteren 
Zeit aufgehängt oder aufgestellt hätte, Eine 
kundige Hand, die aus der Masse der Produk- 
tion das zu wählen weiss, was für die Lösung 
der künstlerischenProblemevonschöpferischer 
| Bedeutung war, wird aber gerade bei uns in 
Österreich historische Reihenfolgen, die bis zu un- 
serer jängsten Kunst hinaufführen, zusammenstellen 
können, deren Beweiskraft und Wirkung gegen- 
über dasGezeter der Ignoranten verstummen dürfte.“ 

Über die Nützlichkeit der Um- und Ausgestal- 
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tung der zwitterhaften „Modernen Galerie“ in eine 
grosse, umfassende Staatsgalerie an dieser Stelle 
Worte zu machen, erübrigt sich; zu wünschen 
bleibt jedoch, dass ganze Arbeit geleistet werde, 
das heisst, dass man endlich einen würdigen archi- 
tektonischen Behälter für die mannigfachen und 
zerstreut in den Bureaus und Repräsentationsräumen 
des Unterrichtsministeriums und in allerlei Depots 
provisorisch verwahrten Kunstwerke schaffe. Mit 
der Änderung des Namens und Programms allein 
ist dem Erforderlichen nicht genuggethan, und 
wenn es in der erwähnten amtlichen Kundmachung 
heisst, dass von nun an „auch älteren österreichi- 
schen Werken, die bereits von ihrem Ursprungs- 
boden losgelöst sind, oder an Ort und Stelle dem 
Verderben ausgesetzt wären, eine Stätte geboten 


werden soll“, will man hoffen, dass die Verwaltung 
unter dieser Stätte nicht die Depots versteht, in 
denen die Gemälde zu Hauf geschichtet sind, so 
dass vier Fünftel davon dem Studium und der ge- 
nussreichen Betrachtung unzugänglich wurden, 
sondern einen modernen Museumsbau, der gentigend 
viel Räume zur Aufnahme des vorhandenen Ma- 
terials und des im Laufe der nächsten hundert Jahre 
zu erwartenden Zuwachses hat. 

Was die Aufhebung der zeitlichen Beschrän- 
kung betrifft, kann sie der Sammlung zum Vorteil 
gereichen, wenigstens dürften durch sie ähnliche 
Vorkommnisse vermieden werden, wie die anfäng- 
liche Zurückweisung eines prächtigen Damenpor- 
träts von Goya, das ein Wiener Kunstfreund um 
den Preis von 100000 Kr. im Handel erworben 
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und der Galerie als 
Schenkung zuge- 
dacht hatte, seitens 
des früher bei der 
Aufnahme 
Kunstwerken mit- 
bestimmenden, 
vom Ministerium 
gewählten Kunst- 
rates, — well Goya 
kein Meister des 
neunzehnten Jahr- 
hunderts sei! 

Die Umgestal- 
tung der ,,Модег- 
nen Galerie“ die 
früher das Eigen- 
tum dreier Besitzer 
barg, des Staates, 
des Landes Niederösterreich und der Stadt Wien, 
die österreichische Staatsgalerie, bot dem 


von 


in 


neuen Direktor der Sammlung Regierungsrat 
Dr. Friedrich Dörnhöffer, nach Ausscheidung 
der Werke aus nicht staatlichem Besitze will- 
kommenen äusseren Anlass zur Veranstaltung 


einer vorübergehenden Ausstellung der in der 
Hauptsache von ihm gemachten Neuerwerbungen. 
Diese Ausstellung verdeutlichte in sinnfälliger Weise, 
was der zielbewusste Wille eines über verfeinerten 
Geschmack und vertiefte Sachkenntnis verfügenden, 
persönlich gearteten Galerieleiters trotz geringer 
Geldmittel zu erreichen vermag, wenn ihm nicht 
bureaukrati- 
scher Dün- e 
kel hindernd | 
den Weg ver- | 
tritt,denn ge- 
radezu 
staunlich ist 
die Menge 
und die Qua- 
lität der 
binnen kur- 
zer Zeit und 
mit oft lili- 
putischen 
Geldbeträ- 
gen im Wett- 
kampf mit 
der kauf- 
kräftigeren 


ег- 
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Auslandskonkur- 
renz durch Direk- 
tor Dörnhöffer für 
die österreichische 
Staatsgalerie 
worbenen Kunst- 
werke. Ein trok- 
kener Thatsachen- 
bericht wirkt hier 
eindrucksvoller als 
eine lobredneri- 
sche Schilderung, 
darum sei hier ein 


ег- 


Auszug aus der 
Liste der vom Ga- 
leriedirektor er- 


worbenen Werke 
eingefügt; er zählt 
auf: 6 Aquarelle 
von Rudolf Alt, 2 Bildnisse von Friedrich von 
Amerling, ı Gemälde von Ferdinand Andri, 2 Tier- 
plastiken von Franz Barwig, das Bild „Im Nebel“ 
von Marie Baskirtscheff, ein Mädchenbildnis, eine 
felsige Waldlandschaft und eine Marine von Gustav 
Courbet, eine Porträtstudie von Hans Canon, Ho- 
noré Daumiers wundervollen „Sancho Pansa“, das 
kleine feine Bild „Am Wasser“ von Eva Gonzales, 
eine Landschaft von Vincent van Gogh, Theodor 
von Hörmanns „Esparsettenfeld“, Gustav Klimts 
„Bauernhaus“ und „Liebespaar“, ein Damenporträt 
von Leopold Kupelwieser, die Porträtbüste Richard 
Strauss’ von Hugo Lederer, das Porträt der Frau 
Plach von 
Hans Ma- 
kart, eine 
Marmorpla- 
stik ,,Weib- 
liche Büste“ 
von George 
Minne, „Fi- 
scher an der 
Seine bei 
Poissy“ von 
Claude Mo- 
net, ein Her- 
ren- und ein 
Damenpor- 
trät und ein 
Bild „Pferde- 
markt in Sol- 
nok“ уоп 
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August von Pettenkofen, eine Abendlandschaft 
von Karl von Pidoll, Camille Pissarros schöne 
„Strasse in Eragny“, Jan Preisslers „Schwarzen See“, 
Auguste Renoirs „Badende“, den Bronzekopf Gustav 
Mahlers von Auguste Rodin, das ,,Gasteiner Thal“ 
und „Apfel pfliickendes Mädchen“ von Anton 
Romako, ı7 Skizzen, Studien und ausgeführte 
Bilder von Franz Rumpler, ein Damenporträt von 
Franz Schrotzberg, 9 magistrale Arbeiten von Karl 
Schuch, von dem Dichter der „Studien“ und der 
„Bunten Steine“ von Adalbert Stifter, einen „Wiener 
Hausgarten“, eine Steinplastik von Jan Stursa und 


Staatsgalerie-Verein, dem bisher nur wenig über 
ein Viertelhundert Mitglieder angehören, erst ein- 
mal die Anzahl von hundert Mitgliedern zählt, kann 
mit der von ihm aufgebrachten Summe von jähr- 
lichen 50000 Kronen ein wirtschaftspolitisch tüch- 
tiger Galerieleitermanches wertvolle Stück erwerben, 
für das das Ministerium selbst keine Geldaus- 
gaben zu machen geneigt ist, trotzdem es als wich- 
tige Ergänzung in die bestehende Sammlung ein- 
gefügt zu werden verdient. Mit den vom Staat 
zur Verfügung gestellten Geldsummen allein dürfte 
es dem Direktor nicht leicht gelingen die ,,Ent- 
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vom Malergenie der Wiener Biedermeierzeit, von 
F. G. Waldmiiller, 9 Hauptwerke, darunter die 
„grosse Praterlandschaft“ von 1849 und das figuren- 
reichste Bild des Meisters, die berühmte „Perch- 
toldsdorfer Bauernhochzeit*. 

Ein Teil dieser Neuerwerbungen konnte aller- 
dings nur mit Hilfe von privater Seite vollzogen 
werden, nämlich mit Hilfe des neugegründeten 
Staatsgalerie-Vereins, einer Vereinigung von Kunst- 
freunden, deren Mitglieder entweder einen ein- 
maligen Beitrag von 5000 oder einen jährlichen 
von soo Kronen zu leisten haben. Wenn der 


wicklung der Kunst vom Ende des achtzehnten 
Jahrhunderts ab in ihren wesentlichen Phasen durch 
grosse typische Beispiele der schöpferischen, rich- 
tunggebenden Kräfte zur Darstellung zu bringen, 
— wobei naturgemäss das Ausland nur in den 
überragenden, die gesamte Entwicklung beein- 
flussenden Erscheinungen zur Geltung kommen soll, 
die österreichische Kunst dagegen in reicherer Aus- 
gestaltung und Berücksichtigung aller rein künstle- 
rischen Richtungen und führender Meister usw.“, 
denn schon ein halbwegs marktgängiges Werk einer 
„überragenden und die Entwicklung beeinflussen- 
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den“ künstlerischen Erscheinung kostet mehr Geld 
als der Galeriedirektion für die gesamten Einkäufe 
eines Jahres zur Verfligung steht. An den inter- 
nationalen tollen Wettkämpfen um die Erlangung 
gewisser berühmt gewordener Werke einzelner 
weltläufiger Künstler wird sich die Direktion der 
österreichischen Staatsgalerie nicht beteiligen 
können. Man wird sich daher vorderhand einiger- 
massen bescheiden und zufrieden sein müssen, wenn 
es dem Direktor gelingt Kunstwerke von meister- 
licher Arbeit zu erwerben, deren Preise noch nicht 
vom Modemarkt und der Händlerspekulation be- 
stimmt wurden, das heisst man wird nicht auf die 
Marke, man wird auf die Qualität zu achten, und 
die vortreffliche Leistung eines einstweilen unmo- 
dernen Künstlers, der schwachen Arbeit eines noch 
modernen vorzuziehen haben. Es kommt nicht so 
sehr darauf an, dass in der Staatsgalerie Corot oder 
Manet, Cezanne oder Greco „vertreten“ sind, 
sondern dass sie darin durch meisterliche Arbeiten 
repräsentiert erscheinen. Vermag man dieses 
vorerst nicht zu ermöglichen, verzichtet man besser 
überhaupt. Arme Leute kochen mit Wasser, das 
weiss man in der ganzen Welt, und nichts wirkt 
parvenühafter als das 
berüchtigte: möchte 
gern und kann nicht. 
— Mut wird der Ga- 
lerieleiter freilich bei 
der Durchführung des 
ihm gestellten Pro- 
gramms haben müssen, 
und zwar mehr Mut 
gegentiber dem unver- 
antwortlichen Staats- 
galerie-Verein als ge- 
genüber seiner vorge- 


setzten Behörde, zumal die Gefahr besteht, 
dass sich auf unterirdischen Schleichwegen durch 
den Galerie-Verein als Geldgeber allerlei reak- 
tionäre Tendenzen zur Geltung zu bringen trach- 
ten werden. Anzeichen haben sich dem spür- 
sinnigen Witterer ja bereits bemerkbar gemacht, 
und man wird auf der Hut davor sein müssen, dass 
nicht unter dem Motto „österreichische Kunst und 
Künstler“ der — ach — so süsse Kitsch unter- 
stützungsbedürftiger Auch-Künstler des Landes be- 
zahlten Unterschlupf finde. Direktor Dr. Dörn- 
höffers bisherige Thätigkeit lässt erfreulicherweise 
in dieser Beziehung der weiteren Entwicklung der 
ihm anvertrauten Geschäfte mit Zuversicht ent- 
gegensehen. Die in diesem Hefte enthaltenen 
Reproduktionen einiger Neuerwerbungen können 
dazu dienen einen Begriff von den Möglich- 
keiten zu geben, die dem trefflichen Museums- 
manne offen stehen, wenn man massgebenden 
— und — was fast wichtiger ist — unmassgeb- 
lichen, aber um so schikanöseren Ortes Dr. Dörn- 
höffer einige Jahre unbehelligt schalten und walten 
lässt. 

Der Zweck dieser Veröffentlichung ist, einer 
breiteren, für Dinge 
der Kunstinteressierten 
Offentlichkeit Mittei- 
lung zu machen von 
derExistenzeineröster- 
reichischen Staatsgale- 
rie und einige Kost- 
proben der in ihr ent- 
haltenen Kunstschätze 
darzubieten; aus die- 
semGrundeentfällteine 
Analyse der reprodu- 
дегеп Kunstwerke. 
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BRUNNEN 
VON 


PAUL ADLER 


or den dunkeln Schnörkelhäusern der alten 

Märkte,in den Dorfgassen und aufdenwenigen 
monumentalen Plätzen zumeist kirchlicher Residen- 
zen, — überall wo es bei uns noch schattig und stillist, 
lassen dieBrunnen, aus denen man trinken oderschöp- 
fen kann, ihre fortrinnende kluge Rede vernehmen. 
An die Stelle der oft verseuchten Einzelquellen ist 
nun allerorts, wo sich dichtere Bevölkerungen zu- 
sammendrängen, die gemeinsame Versorgung mit 
Röhrenwasser getreten; aber während noch die 
Ingenieure der päpstlichen Werke die Brunnen 
an die grossen Ausfallspforten des Wassers setzten, 
bezeichnen wir heute für diese Leitung meist un- 
bedeutende Hauptpunkte des Menschenverkehrs 
mit Kunstwerken, die die Eigenschaften der strö- 
menden Materie darstellen. Wo nur ein hinrei- 
chender Raum ist, dort gehört nach der Meinung 
der Leute eine Fontäne hin. Und die Wassergötter 
die hinter abwehrenden Stäben ihr schaumiges 


Element in die Luft zerspritzen, oder aus Urnen, 
aus denen niemand schöpfen kann, nutzlos auf 
den Rasen zurückströmen, verbreiten, unbeachtet 
von dem vorbei gehenden beschäftigten Volke, ihr 
seichtes Geplätscher oder ihre bleierne Traurig- 
keit . . 

Wer unter einem Brunnen einen Ort leben- 
digen ausgenützten Wassers und unter seinem 
Standbild womöglich den Ausdruck der Einsicht 
und der Dankbarkeit für diese gewährte Aus- 
nützung versteht, der entdeckt vielleicht irgendwo 
zwischen Bäumen oder Bergen den kleinen Ort, 
wo mit der Quelle das Wäldchen am Stadtende 
noch dem Spaziergänger Kühlung schenkt und 
der figurenreiche neue Kunststeinbrunnen noch 
nicht auf einem ausgemessenen Platze aufs Trockne 
gesetzt ist. Selbst die Kunstwerke unserer grössten 
städtischen Gartenanlagen, Denkmäler und Brunnen, 
Baumgruppen und Blumenschaustücke stehen, 
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willkürlich versprengt, wie in ebensovielen guten 
Stuben des europäischen Bürgervolks da. Wo sich 
weitere Flächen und Naturparke dehnen ist darin nicht 
leicht ein neueres Kunstwerk zu entdecken. Findet 
sich der genauere Betrachter zwischen Kulturen 
aufder Landstrasse, wo esnoch Hitze und Schatten 
giebt, und die Ansiedler die Natur und ihre freie 
Gaben von Gesicht kennen, so wird ihm vielleicht, 
so oft eine Quelle oder ein einfacher Brunnnen am 
Wege liegt, auch eine fern befindliche Schmuck- 
form oder Architektur ihrer Art verständlich 
werden. 

Im Gebirge sieht er zum Beispiel immer wieder, 
von Moos umgeben, einen abgesägten Stämmling, 
der zum Brunnenrohr aufgerichtet ist und aus 
einem dunklen Loch klares Quellwasser in einen 
quer übergelegten ebenso ausgehöhlten halben 
Stamm sprudelt. Birkenrinden, ein schüchternes 
Kanalbett, leiten das unbenutzte Wasser wieder auf 
die Nachbargrundstücke und Wiesen zurück, wenn 
dieses nicht besser in einem vorhandenen Kiesel- 
bett abfliesst. Ähnlich bauen auch die Kinder ins 
Meer, die, weil sie auf ihre Erfindungen ganz allein 
kommen, sie auch frohen Herzens jederzeit wieder 
zerstören. In den Dörfern, wo mehr Leute bei- 


und am Sonntag etwas über ihre 
Äcker hinaus sehen wollen, haben sie sich seit 
Jahrhunderten einen geschnitzten Heiligen, wie 
wahrscheinlich noch viel früher einen Quellgeist, 
auf das Rohr gestellt. Kommt der Bauer nun in eine 
grosse Stadt wie Basel, oder gar nach dem vielbrun- 
nigen langgestreckten Bern, so findet er dieselben 
zierlichen Fontänen seiner Heimat, nur mit zwei Aus- 
Aüssen und aus dauerhafterem Stein, und miteinander 
in unterirdischer Verbindung, wie es der unaus- 
gesetzte Bedarf vorschreibt. Die Berner sind mit 
Leuten übereingekommen,die dieFormenabzuändern 
verstehen, ohne dass aus dem Trog und dem Pfeiler 
etwas Unverständliches wird. Das ist so durch alle 
Jahrhunderte ins Deutsche und Wälsche variiert, 
bis zu dem spitzen nicht mehr sinngemässen Obe- 
lisken der ausgehenden Stadtherrschaft, mit dem die 
Gelehrsamkeit anhebt! In der langen Hauptstrasse 
zwischen den Laubengängen kann man gemächlich 
binnen wenigen Minuten all die schönen Brunnen 
mit den Bischöfen und Soldaten und Begebnissen 
auf ihrer Spitze entlanggehen, die die vielen 
Haushaltungen alle reichlich mit Wasser ver- 


sammen sind, 


sorgten. 

Über eine zweite als fons mysticus in unsern 
Büchern rauschende Form der Fontäne können wir 
uns nur noch selten aus dem Erhaltenen, aber um so 
öfter ausder Seele desKünstlers oder Schreibers unter- 
richten. Da steht in einem gemalten Gärtlein, mit 
Pfeilern wie der elfenbeinerne Turm Maria, ein 
Gleichnisbrünnlein, dasin der gleichen unbefleckten 
Milchweisse schäumt. Aus seinen vielen gaben- 
reichen Rohren strömen in die taufenden Becken 
die vielen Strahlen, die wie der Tau aus den Händen 
Gott Vaters zur dunkeln Erde kommen. Rings im 
Rasen blühen viele blaue und safrangelbe Blümlein, 
und darin sitzen die Jungfrauen, kluge oder thö- 
richte, wie sie der Maler im Sinne trug. Liegt 
noch ein Einhorn an der Quelle, dann ist die Sache 
sicher auf den Quell der Keuschheit und Gnade 
gemünzt; andernfalls ist nur ein schöner Garten 
mit Gesprächen wie in der Einleitung des Certal- 
diners gemeint. In allen Geschichten und Gestalten 
der Symbol liebenden Zeit kehrt der Brunnen als 
ein Ort der reinen geselligen Heiterkeit oder der 
verliebten und dichterischen Einkehr wieder, der 
den schauenden Gewändern von selbst zur 
Öffnung und Empfängnis des Himmels wird. In- 
dessen ergingen sich die fetten Päpste und nach 
ihnen der vierzehnte Ludwig mit einer Allonge- 
perücke an toten Wasserspiegeln die zwischen 
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überflitterten Schwänen ihre gefrässige Fülle spie- 
gelten. 

.. Wird aber das Schmiedewerk als Gitter aus- 
greifend, in einer Hecke, wie die mittelalterliche 
Anschauung der Welt und Gottes wuchernd, und 
spendet es Rosen oder gar einen zur Überraschung 
hineingeschmiedeten goldenen Ring: dann suchen 
sich die Strebebogen, die von dem Brunnenpfeiler 
ausgehen, schmale Plätze auf dem Beckenrand für 
ihre Sicherheit bedürftigen Füsse, und das Ganze 


die Kaiser und kühnen Paladine, unterreden sich, 
während die Wäscherinnen ihren Eimer aufstützen, 
über den Brunnenrand mit den lebendigen Schöpf- 
frauen und Dienstmägden, und mit den faulen 
durstigen Stadtwächtern und Strassenjungen: 
„Man muss sagen, dass der arme heilige Sebastian 
hier ein schöner Knabe war! Es wird spät, ihr thut 
besser und auch weniger sündhaft, eure lästrigen 
Reden auf den morgigen Busstag zu sparen“. . So 
lungern noch heute die guten Bettler um die Becken 
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wird zu einem zierlichen Sakramentshäuschen für 
die Hostie des Regens . . auf einer Menge steinerner 
Leitern steigen die Heiligen und Symbole von dem 
Wasserspiegel zur Spitze, und von den Fialen wieder 
zu den Dingen desmenschlichen Gebrauchs hinunter. 
Sankt Florian wendet seinen Eimer, Crispinus nagelt 
seine Schuhe, wie Eligius die Hufe der Pferde, mit 
verschiedenen in ihren Zünften üblichen Nägeln, . . 
unten auf dem Bassin finden sich noch in Italien 
die Jahreszeiten und andere im Freien arbeitende 
Leute ein, und die Bischöfe und Apostel, sowie 


undkühlenden Schalen vor denerhitzten Domtreppen 
Umbriens, so psalmodieren die Brunnen Nürnbergs 
. und gewaltig redeten, unter den Karthäusern 
von Dijon Sluiters grosse entflammte Propheten. 
Noch aus den vielen spiegelnden Brüsten in Nürn- 
berg springen zu einer lässigen Zeit die Quellen, 
die sich nach den geistlichen Tugenden nennen. 

Eine ebenso technisch-strenge wieganzaltertüm- 
liche Form ist die unsrer schmucklosen Küchen- 
brunnen. Seit langer Zeit haben sie sich aus allen 
vordern Wohnräumen, wohl aus einer gewissen 
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ScheuihrerNacktheit, zu den Dienstboten und Hand- 
arbeitern geflüchtet .. Allein in den Sakristeien der 
köstlichsten neuern Tempel sieht man sie mit dem 
Fayencewerk der geschickten Robbier bekleidet, oder 
mit einer Schale in der phantasievollen Art des Veroc- 
chio hochgehalten, oder endlich, ohne Aufwand, 
in dem zu Lande allgemeinen, glitzernden Marmor 
wohlgebildet. Es ist die einfache Aufgabe eines 
Stückes Wandverkleidung, mit einem Zufluss, und 
einem Auffangebecken als Abfluss. 

Wo einst, vor einem Jahrtausend, das Kunst- 
werk einer antiken Stadt in kleine Splitter zerfiel, 
hat der neuschaffende Kunstgeist die beschädigte 
steinerne Wanne und den bildnisgeschmückten 
Sarkophag dem Verfalle entzogen und als Wasser- 
trog aufgestellt. Der Löwenkopf von demselben 
Sarkophag fügte sich zu der sprudelnden О ипе 
des gut erhaltenen Wasserwerks. Dies macht die 
vollkommene und in manchen Nachschaffungen 
noch heute vorhandene Form des einfachsten römi- 
schen Brunnens aus .. Jeder Liebhaber der einfachen 
Schönheit erinnert sich wohl gerne an eines dieser 
geriefelten Becken an der grauen Mauer des Vati- 
kans, das ihn gewiss jedesmal erfreute, wenn er, 
seitwärts aus dem ungeheuern Petersdom, von den 
schlechten und guten 
Bestattungsszenen einer 
erzählenden Plastik kam. 
Mit Moos und Algen 
bedeckt verstecken sich 
diese verwitternden 
Becken überall in Höfen 
und schmutzigen Gas- 
sen, in allerlei dunklen 
Winkeln des leuchten- 
den alten Bodens. Eines 
der zugänglichsten fängt 
seinen Strahl hinter dem 
Turm der florentini- 
schen Alten Brücke, in 
einer jetzt schwarz trie- 
fenden Nische, in die 
man einmal, nicht ganz 
folgerichtig, einen bron- 
zenen Bacchus gestellt 
hat. Hingegen sehe ich 
nicht allzuoft und mehr 
im Geiste zwei gewal- 
tige, polierte Muscheln 
vor mir, die unter ihren 
allzeitabgesperrtenHäh- 
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nen und in ihrer beständigen Trockenheit, einemim- 
merwährend das Wasser im Munde zusammenrinnen 
lassen. Es sind das die beiden Schalen im Lesesaal 
einer königlichen grossen Bibliothek, in dem sich 
niemand wäscht, und nicht alle trinken. 

.. Als aber das schlecht geschichtete altrömische 
Volk, das das Grab der alten Kunst wurde, seine Pyra- 
mide der Weltherrschaft mit einer einzigen Stadt als 
Spitze errichtete, trug es auf diese Spitze, wie aufein 
Mausoleum, auch fremde Kunstwerke, glücklicher- 
weise griechische Statuen, zusammen. In den Gärten 
der reichen Bodenaufkäufer, und der blutigwitzigen 
Snobs, versammelten sich die einst vor dorischen 
Ackerbauern erschienenen freundlichen Quellgitter. 
Sie standen noch unbeschädigt als gütige schöne 
Spender aufrecht; nur wenige hatten sich schon asia- 
tisch niedergelassen und räkelten sich als träge und 
üppige Flüsse, die nicht geben; aber in ihrer Ruhe 
bleiben, ob nun ein zerlumpter Weltbürger aus 
ihrem umgestossenen Überfluss trinkt oder eine 
verwiesene Gesandtschaft. Die geile Beschreibung 
der Tritonen mit ihren Geliebten, das auf- 
regende theatralische Spiel der Wellen, setzen 
sich immer mehr an die Stelle der einfachen 
bäurischen Quellenanbetung. Die beliebtesten 
а Malereien dieser Art, 
der an die Nymphe ge- 
lehnte Fluss mit den 
zwei Urnen, und der 
Meerestyrann in seinem 
Prunkwagen, sind wie 
der fabelnde Muschel- 
musikantimmeranihrem 
Platze, solange es Sand- 
wiisten und blosse Ku- 
lissenkünste giebt. Als 
aber die Päpste mit einer 
halben, und die Fürsten 
mit einer ganzen Fiktion 
die Fabel von jener rö- 
mischen Machtfülle er- 
neuerten, fanden sie 
noch lange auf der alten 
Trümmerstätte Bildner 
und Erzgiesser, die das 
Rohe des lärmenden 
Auftrags undallesMaass- 
lose durch Beachtung 
der strengeren Vorbilder 
und Notwendigkeiten 
des Ortes zu mildern 
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verstanden. Die Fontana dei Trevi, wo das 
Wasser wie ein mächtiger Bergstrom zwischen den 
Häusern tost, und der mittlere "Brunnen der 
ovalen Navona, der alten Rossebahn, bringen den 
Zauber der Landschaft in die staubige römische 
Weltstadt: sie sind nicht ganz lächerlich, wie 
so viele andere an Fassaden angeklebte Brunnen 
oder Tafelaufsiitze und Wasserstiirze auf 
langweiligen neuern Plätzen. Die alte griechi- 
sche Erfindung des zeusköpfigen stehenden Meeres- 
gottes, die ihre Haare strählende Aphrodite auf 
dem Brunnenblock, beschatten die breiten Lauben- 
strassen der nordischen niederländisch gebildeten 
Bürgerstädte und sind noch in ihren letzten, 
unsrer eigenen Zeit angehörigen Ausläufern be- 
schränkt achtungswert. Dass aber selbst der 
edle Schinkelsche Granit vor dem hellenischen 
Berliner Museum nur eine trockene Dekoration 
ist, darf uns nachdenklich darüber machen, wie 
weit nicht eine jede blosse Stilsucht eine Schale 
ohne strömenden Inhalt bleibt. Ich betraure in 
unsern Gegenden die umgestossenen kleinen Brun- 
nenhäuschen, die verschwundenen Steinrahmen 
wohlthätiger und warmer Quellen . . und die Ka- 
pellen der wandernden Leute, die zumeist dort ab- 
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ebrochen sind, wo heute noch das Wasser fliesst. 
Ich fühle schon die erdrückenden Arme der Vor- 
stadt um den Felsen mit der grossherzigen Inschrift 
an der umbuschten Ilm: 
„Die ihr Felsen und Bäume bewohnt, o heil- 
same Nymphen, 
Gebet jeglichem gern, was er im stillen be- 
gehrt! 
Schaffet dem Traurigen Trost, dem Zweifel- 
haften Belehrung, 
Und dem Liebenden gönnt, dass ihm begegne 
sein Glück! 
Denn euch gaben die Götter, was sie dem 
Menschen versagten, 
Jeglichem, der euch vertraut, tröstlich und 
hiltlich zu sein“, 
Wie hier die Quelle ein belebtes und freund- 
liches Wesen der Natur ist, das wir uns nur frei 
wohnend oder in dem Schutze eines zarten Hauses 
denken können, so löst sich der Widerspruch 
zwischen dynamischem Strahl und statischer 
Fassung niemals in unorganisch angebrachten be- 
wegten Leibern oder Gruppen, sondern nur in 
der, Ruhe und Bewegung verbindenden, 
Rhythmik. Die Aufgaben einer nicht mehr länd- 
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lichen Brunnenkunst sind darum immer nur 
von der Landschaft schaffenden Architektur, 
und nirgends allein von einer willkürlichen 


Plastik zu lösen gewesen. Rom, die Stadt der 
grössten baulichen Raumentfaltungen wie der vor- 
täuschenden Prunkfassaden, bietet fast alle, durch 
die Jahrhunderte abgewandelten Beispiele echter 
landschaftlicher wie auch raffiniertester Theater- 
und Scheinbrunnen dar. berauschende, 
paradox sinnliche Regiekunst hat alle grössern 
Städte Europas: 
Plätze, Schlösser 
und Gärten, mit 
jenen weissen Quel- 
len und Springbrun- 
nen dekoriert, die 
die friihen Morgen 
und Abende an 
ihrem Rande noch 
so herbstlich bunt 
oder schon vonstar- 
ren Wintern 
schönt machen. Ein 
Rundgang z. B. um 
den so geschmück- 
ten Wiener Schwar- 
zenberg-Palast bie- 
tetdie letzten Grenz- 
möglichkeiten eines 
ästhetischen Genus- 
ses, nicht des Natür- 
lichen in der Stadt, 
sondern des Städti- 
schen und Amiisan- 
ten zwischen einer 


Seine 


ver- 


natürlicher Pflan- 
zenwelt. Nur die 


noch nicht dagewe- 
senen Riesenmassen 
der neuen Bürger- 
metropolen sind in ihrem Wachstum von einer 
sinnlichen Gestaltung überhaupt nicht mehr ein- 
zuholen: wie sie mit allen Dimensionen die Per- 
spektiven der Flächen und Berge durchwachsen 
und zerstören, so überwältigt sie auch kein Bau- 
meister mehr. Was an den Orten der grossen 
Völkerzuströme und Handelshäuser, etwa in dem 
jungen Berlin, heute noch an wirklichen Brunnen- 
werken erdacht wird, ist nur in den konstruierenden 
Entwürfen der Ateliers, in den Nischen und Höfen 
privaten Reichtums und Geschmacks, und in der 
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theoretischen Interieurschau der Sezessionen zu 
suchen. Das lebendige Wasser hat in den neuen 
Steinwüsten für die Menge des Volks keine Stimme 
und keine Schönheit mehr. Durchwandert man 
etwa die Strassen von Paris, so sind alle seit Car- 
peaux's Weltkugel im oberen Luxembourg, ver- 
suchten kleinen Fontänen, gleich allen andern sich 
im weissen Marmor windenden Denkmäler, so kin- 
disch für das Auge wie für den Verstand. Aber 
auch eine Stadt in der Mitte zwischen schwer- 
fälliger Problema- 
tik und traditions- 
leichtem Süden wie 
das vielfach begüns- 
tigte, kunstwillige 
München,kämpftin 
seinen zahlreichen 
neuen Kunstwer- 
ken, nur mit einem 
geläuterten Eklek- 
tizismus, und mehr 
um die Ehre als 
um den endgülti- 
gen Sieg, gegen die 
Brutalität seiner fa- 
briksstädtischenEnt 
wicklung.So freund- 
liche Winkel wie 
die zierliche Mo- 
saikbrunnenecke 
des Nationalmuse- 
ums sind nur reiz 
voll, aber antiqua- 
risch, Denn Bevöl- 
kerung und Strassen 
wachsen heute hier 
wie überall in ganz 
andern Progressio- 
nen als schon die 
blossen wirtschaft- 
lichen Mittel jeder höhern Städteerbauung. So- 
lange die Rümpfe unserer gliederlosen Grossstädte 
ihren nüchternen Charakter behalten und (wie, 
selbst die besten und einsichtigsten Bauten be- 
weisen), immer neuem erhalten 
müssen: wird auch die Architektur und Schmuck- 
kunst des Wassers ihre ersten Bedingungen noch 
über die letzten Vororte hinaus in den Trüm- 
mern des bepflanzten Landes aufsuchen müssen. 
Die Frage: stellen wir wirkliche 
Brunnen? ist ein Teil der andern, unermess- 
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wieder von 


wie wieder 
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lich weiter reichenden: wie zerschlagen wir, nichts zu schaffen; die Geister des Wassers fliehen, 
anders als zu Zentren und unliebenswürdigen wie jedes Göttliche, dem zu Lauten, und fordern 
Villenparzellen, unsre grossen Städte?.. Denn die die Gabe der Verehrung, über die alles rücksichts- 
Kunst hat wie alle Grösse mit diesen Ausdehnungen los Vordrängende nicht verfügt. 
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DIE WANDGEMALDE DER VILLA ITEM BEI POMPEJI 


VON 


FRANZ WINTER 


eine der Ruinenstätten desAltertums ist mehr be- 
Kiis und weniger gekannt als Pompeji. Die 
grosse Menge der Reisenden begniigt sich mit den 
immer üblicher werdenden ‚three hours“ und nimmt 
nicht viel mehr als den Eindruck einer verwirrenden 
Fülle von Merkwürdigkeiten verschiedenster Art 
mit. Aber auch dem ernsthafteren Besucher er- 
schliesst sich nicht leicht das Reizvollste, was das 
Bild der toten Stadt zu bieten hat. Sie birgt in ihren 
Mauern die Überlieferung mehrerer Jahrhunderte. 
Sie gleicht darin den lebenden Städten, und wie 
wir in diesen an den Bauten und Kunstwerken der 
verschiedenen Zeiten dem geschichtlichen Werde- 
gange nachgehen, so können wir in Pompeji den 


Wechsel der Zeiten, die Wandelungen der Stilent- 
wicklung und die Veränderungen der Modeund des 
Geschmackes verfolgen in den Bauten und ebenso 
in der Inneneinrichtung der Häuser. Die hier 
allenthalben erhaltenen Wanddekorationen ziehen 
mehr als alles andere den Blick auf sich. Was dem 
Betrachter zunächst auffällt, sind die natürlich 
grossen Unterschiede der Qualität, das Neben- 
einander des Prächtigen und Einfachen, des Tiich- 
tigen und Geringen, des Geschmackvollen und 
Ordinären. Aber nicht weniger gross ist die Ver- 
schiedenheit des zeitlich Auseinanderliegenden. 

Die in bunter Fülle einer phantastischen Orna- 
mentik prangenden Dekorationen mit eingestreuten 
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Bildern und schwebenden Figuren, mit dem leichten 
Spiel gefälliger Formen und Muster, wie es in den 
Raffaelischen Loggien weiterlebt, bilden zwar die 
Hauptmasse des Erhaltenen, drängen sich am meisten 
auf und bestimmen dementsprechend die Vor- 
stellung, die von der pompejanischen Wandmalerei 
im allgemeinen herrschend ist; auch Goethe hat bei 
der liebenswürdigen und für seine persönliche Auf- 
fassung so charakteristischen Schilderung, die er in 
dem kleinen Aufsatz „Von Arabesken“ entwirft, 
diese Art vor Augen gehabt. Aber sie hat nur für 
eine bestimmte Epoche der Stadt, für die letzten 
Jahrzehnte vor der Verschüttung im Jahre 79 nach 
Christ Geltung. Sie ist erst seit der neronischen 
Zeit in Mode gekommen und von der Hauptstadt, 
wo siein den zu Raffaels Zeit aufgedeckten Resten 
des Goldenen Hauses des Nero vertreten ist, nach 
Pompeji übertragen worden. Ihr ging in der Zeit des 
Augustus und seiner nächsten Nachfolger ein an- 
derer, einigermaassen zopfiger Stil voran, in dem 
dieselben Dekorationselemente schon vorgebildet 


sind, der sich indessen in strengen Formen und 
einem matten kalten Kolorit, in einer etwas steifen 
Darstellungsweise gefiel und durch eine saubere 
Kleinarbeit der Einzelausführung zu wirken suchte. 
Er ist entstanden, als in der Plastik die Richtung 
des Neuattizismus zur vollen Herrschaft gelangt 
war und teilt mit dieser den akademischen Cha- 
rakter. Er hat in Pompeji einen wieder älteren 
Stil verdrängt, dessen Ausbildung in das erste vor- 
christliche Jahrhundert fällt, und dieser Stil nun 
steht an der Spitze der Entwicklung, in der die ge- 
malte Bilddekoration überhaupt im Hause zuerst 
aufgekommen und in Italien allgemeiner üblich ge- 
worden ist. Vorher war die Ausfiihrung der Wand- 
dekoration nicht Sache des Malers, sondern des 
Stukkateurs gewesen. In reliefierter und verschie- 
denfarbig getönter Stuckfläche war eine architek- 
tonische Gliederung der Wand mit vorstehendem 
Sockel, einem mit Platten belegten häufig von 
Blendpfeilern oder Halbsäulen besetzten und oben 
mit einem Gesimse abschliessenden Hauptteil und 
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einem einfacheren Streifen darüber durchgeführt. 
An dieser Gliederung hat man zunächst festgehalten, 
als an Stelle der Stukkierung die gemalte Dekoration 
aufkam und mit ihr zugleich der figürliche Schmuck 
und das Gemälde seinen festen Platz auf der Wand 
fand. Es ist ein bezeichnendes Merkmal dieser zuerst 
in reiner Malerei ausgeführten Dekorationen, dass 
die Wand als solche, als architektonisches Gebilde 
zum Ausdruck gebracht ist. Erst in der Folge ver- 
Aüchtigte sich der Zusammenhang mit demUrspriing- 
lichen, die Wand wurde als neutrale Fläche behan- 
delt, auf der nun, wenn auch die Grundelemente 
der Einteilung immer bestehen blieben, die Malerei 
sich in dem Spiel einer leichten freien Ornamentik 
beliebig ergehen konnte. 

Das Aufkommen der gemalten Dekoration hing 
mit der Erfindung der eigentlichen Freskotechnik 
zusammen. Wie alle Neuerungen, so hat auch diese 
erst nach und nach allgemeine Geltung finden 
können. Anfangs muss sie etwas Besonderes gewesen 
sein, worauf sich nur erfahrene Meister verstanden 
eine in den beschränkten Kreisen der Vornehmen 
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und Besitzenden gesuchte Neuheit. Das liegt in der 
Natur der Sache und lässt sich aus dem Erhaltenen 
selbst ersehen. Pompeji hat nicht Vieles derart und 
nichts in geringeren Häusern, das Beste in vor- 
städtischen, auf reicheren Zuschnitt eingerichteten 
Villen, die angelegt sind zu der Zeit, als die Stadt, 
nach der Einnahme durch Sulla römisch geworden, 
mit in die Reihe der Plätze am Neapeler Golf ein- 
trat, die die elegante Welt der Hauptstadt gern zum 
Landaufenhalt wählte; unter anderen hat Cicero 
hier eine Villa gehabt. Sehr feine Stücke besitzen 
wir aus Herculanum, hinter dem Pompeji an Reich- 
tum und Vornehmheit zurückstand. Verhältnis- 
mässig Vieles und Kostbares aber weist Rom selbst 
auf, in dem sogenannten Haus des Germanicus auf 
dem Palatin, in der Villa der Livia bei Primaporta, 
in den Dekorationen des Hauses bei der Farnesina 
und in berühmten Einzelstücken, wie dem Gemälde 
der Aldobrandinischen Hochzeit und den esquilini- 
schen Odysseebildern. 

Die gemalte Dekoration kam auf, als die grie- 
chische Kunst sich in Rom als in einem neuen 
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Hauptmittelpunkte vereinigte. Sie zog in die Welt- 
stadt ein als eine der letzten Errungenschaften des 
von Rom noch unberiihrten griechischen Helle- 
nismus. Daher zeigt sie auf dieser ersten Stufe 
ihrer Ausbildung den hellenistischen Charakter 
noch rein bewahrt. Es giebt Stücke, wie zum 
Beispiel die grossen Gemälde der Villa von Bosco- 
reale bei Pompeji, die in dem besonderen Stil ihrer 
breiten kontrastreich malerischen Behandlung den 
pergamenischen Skulpturen ganz nahe verwandt 
sind. Durch diesen noch unmittelbaren Zusammen- 
hang mit der hellenistischen Tradition haben die 
Malereien dieser ersten Periode vor denen der 
nachfolgenden Entwicklung, in denen wir den 
Verlauf auf dem Wege der in Rom wirksam ge- 
wordenen Tendenzen und Richtungen verfolgen, 
ihr eigenes Interesse. Die durchweg tüchtige, im 
Rahmen der dekorativ handwerklichen Aufgabe 
hervorragende solide und mit reichen Mitteln ar- 
beitende Ausftihrung kommt hinzu,diesen Malereien 
eine hohe Schätzung zu sichern, jeden neuen Fund, 
der ihren Bestand vermehrt, besonders wertvoll er- 


scheinen zu lassen. Der Bereicherung, die vor nicht 
langer Zeit die Aufdeckung der Villa von Bosco- 
reale in dieser Hinsicht gebracht hat, ist vor drei 
Jahren eine weitere nicht weniger bedeutende in 
Pompeji gefolgt. Wenn in dieser Zeitschrift nach 
dem von der Redaktion uns geäusserten Wunsche 
auch die antike Malerei Berücksichtigung finden 
soll, so dürfen wohl die neu gefundenen Malereien 
den Vortritt haben. Wir bringen den Lesern ihr 
Hauptstück zur Kenntnis, indem wir mit G. de 
Petras gütiger Erlaubnis die in den Notizie degli 
scavi 1910 veröffentlichten Abbildungen wieder- 
holen. 

Auch bei diesem neuen Funde handelt es sich 
wie bei dem von Boscoreale, um eine vorstädtische 
Villa, deren Reste zufällig beim Ackern, auf einem 
Grundstück einige hundert Schritte jenseit der 
Gräberstrasse vor dem Herculaner Thor zu Tage ge- 
kommen sind. Eine Anzahl reichdekorierter Zimmer 
sind freigelegt. Die in den Abbildungen wieder- 
gegebenen Malereien schmücken einen grösseren, als 
Triklinium eingerichteten Saal von 7 Meter Länge 
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und 4'/, Meter Breite. Vorn fast in der ganzen 
Breite geöffnet, dazu mit einem fast 2 Meter weiten 
Fenster auf der rechten Langseite Jag der Raum ganz 
im Hellen; die Fülle des einströmenden Lichtes 
brachte den Bildschmuck der Wände zu voller 
Geltung. Eine schmale Tür in der vorderen Ecke 
der linken Seitenwand diente als besonderer Zugang 
von einem der anliegenden kleineren Zimmer her. 
Als ich, bald nach ihrer Aufdeckung, die Villa be- 
suchte, war die grosse vordere Öffnung durch 
Bretter geschlossen; man betrat den Saal durch die 
kleine Thür. Der Eindruck war ausserordentlich. 
Man fand sich plötzlich in einer feierlichen Ver- 
sammlung schöner Gestalten, die in gehaltenem 
Ernste von den Wänden herabschauen. Siebenund- 
zwanzig Figuren, lebensgross, stehen in einem 
ringsumlaufenden Friese auf der Fläche. Von dem 
Fussboden nur durch einen etwa meterhohen Sockel 
getrennt, sind sie dem Betrachter ganz nahe, tast 
beängstigend nahe; man glaubt zwischen Lebenden 
zu sein, Die Fläche, vor der sie sich bewegen, ist 
rot gefärbt, nicht in dem stumpfen bräunlichen Ton 
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des sogenannten Pompejanisch-Rot, das erst in der 
späteren, ausgebildeten Freskotechnik üblich ge- 
worden ist an Stelle des in der ersten Zeit der 
Dekorationsmalerei gebrauchten kostspieligen Zinn- 
ober, der als nicht eigentliche Freskofarbe, wie wir 
aus Vitruv wissen, nur mit Hilfe eines besonderen 
umständlichen Verfahrens anwendbar war. Man 
hat ihn in der Regel nur für einzelne besonders 
hervorgehobene Teile der Dekoration, selten so 
verschwenderisch verwendet wie hier, wo die 
ganzen Wände mit ihm abgedeckt sind. Schmale 
pfeilerartige Streifen von dunklerer Färbung, in 
gewissen Abständen angeordnet und von gelben 
Linien begleitet, deuten an, dass der Grund als Ver- 
täfelung gedacht ist. Sie bringen, ohne sich sehr 
bemerklich zu machen, eine Beruhigung in die 
Fläche, deren glänzendes Rot mit unbeschreiblicher 
Pracht zwischen den in hellem, etwas gedeckt, etwas 
stumpf gehaltenem Kolorit der Figuren hervorstrahlt. 
Ein breiter Mäanderstreifen zieht sich über dem 
grossen Figurenfriese hin. Er trennt diesen Haupt- 
teil der Wand von dem oberen Abschnitt ab, dessen 
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nur unvollständig erhaltene Bemalung eine Marmor- 
inkrustation vortäuscht. 

Für eine einheitliche Darstellung bot der Raum 
mit den an zwei Seiten durch weite Öffnungen 
durchbrochenen Wandflächen keine günstige Be- 
dingungen. Der Maler hatte mit einer in der Länge 
und dazu ungleichmässig durchschnittenen Bild- 
fläche zu thun, Er hat die Einschnitte ähnlich, wie 
wir zum Beispiel gelegentlich im griechischen Me- 
topenschmuck zusammenhängende Darstellungen 
ohne Berücksichtigung der trennenden Triglyphen 
über mehrere Platten hinübergeführt finden, einfach 
umgangen, das Bild aber so angeordnet, dass nur 
das eine der beiden in der Komposition selbst “als 
besondere Teile abgesetzten Endstücke von der 
Störung der Einschnitte betroffen ist. 

Die ganze Darstellung ist in drei Abschnitte, 
einen grösseren mittleren und zwei Flügel ge- 
gliedert. Von ihnen sind der linke Flügel (Abbil- 
dung 1 und 2 bis zu der Figur des angelehnt 
stehenden Silens) und der grosse Mittelteil (Silen 
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auf Abbildung 2 und Abbildung 3, 4, 5, 6)* zu- 
sammenhängend über die durchgehende Fläche der 
beiden geschlossenen Zimmerwände und das an- 
schliessende Eckstück der Fensterwand hinüber- 
geführt, die Figuren des rechten Flügels (Abbildung 
7, 8 und weiterhin eine nicht abgebildete sitzende 
weibliche Figur) auf den zwischen den Fenster- 
und Türöffnungen der anderen Seiten aufgehenden 
schmalen Wandstreifen verteilt. Das Hauptstück 
nimmt mit den Gruppen Abbildung 4 und 5 die 
dem Eingang gegentiberliegende Schmalwand ein 
und greift mit Abbildung 3 und 6 auf die an- 
stossenden Wände hinüber. In der Mitte Dionysos 
in dem Schooss einer weiblichen Figur, wahrschein- 
lich Ariadne, gelagert, rechts davon, wie Macchioro 
aus einer Nachricht bei Pausanias (VIII 23, 1) 
über eine dem Dionysoskult des arkadischen Alea 
eigentümliche Zeremonie der Flagellation erkannt 
hat, die Einweihung junger Mädchen in die diony- 


* Abb. 5 fehle D, Red, 
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sischen Mysterien, links das 
Gefolge des Gottes, Silene 
und jugendliche Satyrn, und 
dazwischen ein flüchtendes 
Mädchen, das erregt auf die 
Einweihungsszene zurück- 
blickt, in der unter bewegter 
Teilnahme schon in den Kult 
eingeführter Genossinnen ein 
Mädchen die Geisselung emp- 
fängt. In den beiden Flügeln 
Frauen und 
Mädchen in ruhigem Beisam- 


Gruppen von 
mensein im Frauengemach, 
links die Herrin des Hauses 
vor einem sitzend, 
von ihren Mädchen bedient, 
daneben eine Sitzende, die die 
LesetibungeinesKnaben über- 
wacht und grüssend zu einer 
zu Besuch eintretenden Frau 
im Strassenanzug aufblickt. 
Rechts eine Schilderung mit 
BeziehungaufdasLiebesleben, 
Frauen im Beisein von Eroten; 
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eine sich schmückende, der 
eine Dienerin bei der Toilette 
hilft und ein Eros den Spiegel 
vorhält,undeineandere,dietief 
inGedankenversunken dasitzt. 

Ein feierlicher Ernst ruht über dem Bilde. Die 
weihevolle Stille wird unterbrochen nur durch die 
entsetzt Forteilende, die sich voller Angst der Teil- 
nahme an der Zeremonie entzieht; wie unwillig 
über die Störung schaut der sitzende Silen auf, und 
verwundert scheint der zweite Silen nach ihr hin 
zu blicken, der die Feier mit Leierspiel begleitet, 
wie am anderen Ende ein nacktes Mädchen, das die 
Weihe schon empfangen hat, tanzend zu dem eben 
sich vollziehenden Akte die Becken schlägt. Im 
Gegensatz zu der Aufregung der Fliehenden ist das 
Mädchen, an dem die Geisselung vorgenommen 
wird, ganz Ergebung und Hingabe. Knieend an 
den Schooss einer sitzenden Frau hingebückt er- 
wartet sie das Kommende. Das Geheimnisvolle 
geschieht. Mit gewaltigem Flügelschlag schwebt 
ein göttliches Wesen hernieder und schwingt die 
das Mädchen. Deren Rücken hat 
die Sitzende, wie sie in gespanntem Horchen das 
Rauschen der herannahenden Erscheinung ver- 
nimmt, das Gewand leise fortziehend, -entblösst, 
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während sie mit der Linken 
den Kopf der Knieenden liebe- 
voll fürsorglich ansich drückt, 
und von rechts her eine an- 
dere in feierlich breiter Be- 
wegung sich neigend den 
Thyrsus über das Mädchen 
hält. Im selben Moment hat 
links eine der Tempeldiene- 
rinnen die Decke von dem 
mystischen Korbe gehoben 
und dessen heiligen Inhalt 
enthüllt. 

Ein paar Figuren in dem 
Gemälde sind häufiger begeg- 
nende Typen. Manches in den 
Motiven schliesst mehr oder 
weniger an sonst Bekanntes 
an. Ähnlich wie zum Beispiel 
bei dem Bilde der Aldobrandi- 
nischen Hochzeit wird man 
hier und da an Erscheinungen 
der tanagraeischen und klein- 
asiatischen Terrakotten erin- 
nert. Aber alles derartige tritt 
zurück hinter der Fülle des 
Neuen, hinter der starken Ori- 
ginalität der Erfindung und 
Gestaltung. 

Etwas wie die Gruppe des 
sitzenden fetten Silen mit den beiden jugendlichen 
Satyrn hat man bisher in der Antike nicht gesehen. 
Wie die Gruppe in den drei hintereinandergestellten 
Figuren zusammengefasst ist, wie das Dreieck der 
Masse, mit der Spitze nach unten und der durch den 
seitwärts gestreckten Arm des Satyrs gebildeten obe- 
ren Horizontalen, mitten schräg durchgeteilt und in 
der unteren Hälfte durch die gradfaltigen Gewänder, 
in der oberen durch die nackten Oberleiber, die 
Arme und Köpfe der Figuren gefüllt ist! Die drei 
Gesichter sind nahe beieinander, die Wirkung wird 
gesteigert durch das vierte der Maske, die 
der aus der Tiefe sich herausbeugende Satyr- 
knabe gerade über den Kopf des Silen hält, wie 
um zur Vergleichung der grotesken Züge des Silen 
herauszufordern. Ausserordentlich ist die Figur des 
erwachsenen Satyr, der weit vorgertickt gierig aus 
dem grossen Weingefäss schlürft, das ihm der 
Silen hinhält; eine Gestalt ganz aus dem Leben 
heraus, von einer ausserordentlichen Wücht ein- 
fachster, grosszügiger Zeichnung. Wie ein Stück 
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aus Velasquez’ Bilde „der Trinker“ berührt diese 
Gruppe. Auch in der Ausführung gehört sie zu 
den besten Teilen des Gemäldes. 

Eine breite aufdie Hauptsachen gehende Pinsel- 
führung gelangt hier, wo die Flächen am ge- 
schlossensten zusammengehalten, die Einzelheiten in 
lichten und dunkelen Strichen und Flecken am be- 
weglichsten herausgesetzt sind, zu voller Kraft. 
Nicht durchweg steht die Behandlung auf dieser 
Hohe, sie leidet an einer gewissen Oberflächlichkeit. 
Ein rasches Fertigwerden, eine äusserlich dekorative 
Mache drängt sich, wie so oft in den antiken Wan- 
dermalereien, auf. Wenn man ins Einzelne der Be- 
trachtung geht, findet man, so namentlich in 
der Zeichnung der Hände und Füsse, manche 
Flüchtigkeiten und Ungeschicklichkeiten, die fast 
verstimmend wirken. Eine gewisse Ungleichheit 
der Ausführung macht sich bemerklich, am auf- 
fälligsten tritt sie an zwei Stellen hervor. Während 
das Ganze in leichtem Duktus breitfliessend hinge- 
legt ist, erscheint ein Übermass zierlicher, fast pein- 
licher Einzeldurcharbeitung auf die nackten Körper 
des knieenden Mädchens aufgewendet und ebenso, 
wie hier, ist die geöffnete linke Hand der Fort- 
eilenden in minutiöser Strichelung ausgeführt, mit 
schärfster und reinlichster Abkonturierung der 
Umrisse. Das fällt so aus dem Charakter des 
übrigen heraus, dass man an antike Übermalung 
denken möchte, woftir aber der Zustand der Ober- 
fläche keinen hinreichend erkennbaren Anhalt 
bietet. 

Die Gruppe der Gegeisselten wird durch die 
harte und einigermassen aufdringliche Ausführlich- 
keit der Modellierung der nackten Körper in ihrer 
Wirkung beeinträchtigt. Sie ist reich an fein er- 
fundenen Motiven. Das Gewand der Thyrsus- 
trägerin ist in tiefem, fast schwarzem Ton breit 
hingestrichen und vor dieser dunkeln Fläche steht 
der nackte Körper der Beckenschlägerin. 

Wie sehr würde dieses Stück bei einheitlicherer 
Behandlung gewinnen! Wie sie ausgeführt sind, 
erscheinen die beiden nackten Gestalten ins Allge- 
meine einer etwas banalen Schönheit gezogen, 
während die Darstellung sonst gerade in der Aus- 
prägung charakteristischer und individuell leben- 
diger Züge ihre Stärke und besondere Eigenart hat. 


Die beiden Frauen, unter deren Beistand der myste- 
riöse Akt der Einweihung sich vollzieht, sind blasse 
Gestalten mit schmalen Gesichtern, mit unruhigem 
Blick, wie angegriffen von den Überreizungen im 
Dienste des Gottes. Dem ist in den häuslichen 
Szenen der beiden Endstücke des Gemäldes das ge- 
sunde blühende Leben gegenübergestellt. Neben 
den Frauen in reifer Fülle sehen wir schlankge- 
wachsene jugendliche Gestalten und in dem Kreise 
der Mägde (Abbildung ı und 2) ist neben der 
weichen Anmut die robuste Schönheit so gut wie 
der zarte Reiz des sich eben erschliessenden Alters 
vertreten. Die Gruppe der drei Mägde hat so viel 
unmittelbares Leben, auch in der Zeichnung der 
Köpfe so viel Charakter, wie die Schilderung der 
männlichen Jugend in den Gestalten der Satyrn. 
Mit dem Übergange in die Wanddekoration 
hat sich die Malerei in weitem Umfange der repro- 
duzierenden Thätigkeit zugewendet. Möglich, dass 
auch dieses Gemälde eine Kopie oder in mehr oder 
weniger freier Nachahmung eines Vorbildes ge- 
schaffen ist. Das Thema der Darstellung kann daran 
denken lassen, wie auch der Umstand, dass das 
rechte Flügelstück des Bildes zerrissen und anschei- 
nend gekürzt ist. Die strenge Gliederung ist ohne 
ursprüngliche Vollständigkeit kaum verständlich 
und führt zu der Annahme, dass die Komposition 
nicht für den Raum, in dem wir sie haben, er- 
funden ist. Das Ganze erscheint in der Erfindung 
auch fast zu bedeutend, um als Originalschöpfung 
eines Dekorationsmalers, zumal eines in Pompeji, 
also doch immerhin in der Provinz thätigen, ange- 
sehen werden zu können, auch die Ausflihrung 
steht nicht auf der Höhe der Erfindung. Aber wir 
wollen dieser Frage, die sich immer bei den Wand- 
malereien erhebt und in den seltensten Fällen be- 
stimmt zu beantworten ist, hier nicht weiter nach- 
gehen. Wie es hiermit auch stehen mag, griechisch- 
hellenistisch dürfen wir die Kunst, die uns in dem 
Gemälde entgegentritt, immer nennen. Wir lernen 
diese Kunst aus dem Bilde nach neuen Seiten kennen. 
Alles Einzelne aber, was über das bisher Bekannte 
hinausgeht, tritt zurück hinter der Grösse der Auf- 
fassung und des Gesamtvortrags. Von dem monu- 
mentalen Schaffen der griechischen Malerei ge- 
winnen wir zum ersten Male einen vollen Eindruck. 
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ergen ist eine der interessantesten 
Städte des Nordens, weil es im Laufe 
der Jahrhunderte ein sehr wechsel- 
volles Geschick gehabt und mannig- 
LU faltigeEntwickelungsperioden durch- 
gemacht hat, die alle seiner Physiognomie und 
seinem Volksleben ihren Stempel aufgedrückt haben. 


Kurz nachdem König Olaf Kyrre um das Jahr 
1070 Bergen oder Björgvin, wie es damals hiess, 
gegründet hatte, blühte die Stadt zu einem be- 
deutenden Handelsplatz auf, den viele fremde Na- 
tionen aufsuchten. Das lebhafte Handelsgetriebe 
am Hafen und in den Strassen muss in einem 
sonderbaren Gegensatz zu dem damals so feier- 
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lichen und düstern Gepräge der Stadt gestanden 
haben. Längs des Hafens lagen Reihe an Reihe 
die gezimmerten, braungeteerten Häuser mit Torf- 
oder Grasdächern, deren dunkle Altane oder Galerien 
nach den engen Strassen hinausgingen. Selbst die 
Kirchen waren aus Holz und geteert; sie glichen 
indischen Pagoden mit ihren gähnenden Drachen- 
köpfen, die sie von den zahlreichen Giebeln und 
Dachfirsten in die Luft emporreckten. 

Als die Stadt nach und nach anwuchs und nor- 
wegische Edelleute sich dort ansiedelten, steigerte 
sich das Verlangen nach grösserer Pracht. Die 
Könige bauten Hallen, Kirchen und Klöster, zuerst 
aus Holz, später aus Stein. Rund um die dunklen 
Stadthäuser erhoben sich Kirchen mit Bildwerken 
und goldenen Türmen. Im Gegensatz zu den Back- 
steinkirchen Deutschlands waren sie alle aus Granit- 
blöcken errichtet, mit Kalk verputzt, die Profile 
und Details in Tropfstein, dem weichsten, schönsten 
Material. Der Stil wechselte vom anglo-norman- 
nischen bis zur Gotik. Die Stadt muss in jener, 
ihrer zweiten grossen Periode von 1200—1300 
wunderbar malerisch gewesen sein, und die Krone 
von allem war die Apostelkirche, ohne Zweifel das 


schönste Bauwerk Norwegens und wie man glaubt 
eine Kopie von Pierre de Montereaus „Sainte Cha- 
pelle“ in Paris. Etwa 20 Kirchen zählte man und 
5 grössere Klöster. 

Die dritte grosse Periode in der Geschichte der 
Stadt ist den Hanseaten geweiht. Schon die nor- 
wegischen Könige hatten den Handel der Hansa- 
städte in Bergen unterstützt, aber erst unter Nor- 
wegens unseliger Vereinigung mit Dänemark fassten 
die Hanseaten dort festen Fuss, Während dieser 
Vereinigung verwischten sich viele charakteristische 
Züge norwegischer Kultur und die Prachtbauten 
sanken in Schutt. Viele Kostbarkeiten wurden nach 
Dänemark gebracht, und die Einführung der Re- 
formation trug mit dazu bei, dass die Kirchen in 
vandalischer Weise ihrer kostbaren Schätze beraubt 
wurden. Je schwächer der Bergenser Bürgerstand 
wurde, desto kräftiger entwickelte sich die han- 
seatische Kolonie, die allmählich in den Besitz des 
östlichen Stadtteils am Hafen gekommen war. Das 
Hansaviertel oder „Kontoret“ (das Kontor) war 
wie eine Stadt in der Stadt, deren Einrichtungen 
und eigene Verwaltung von dem glänzenden Or- 
ganisationstalent der Hanseaten zeugen. Es zählte 
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etwa 3000 Mann — alle Junggesellen, denn nach 
den Gesetzen der Hansa musste jeder Neuankömm- 
ling schwören, unvermählt zu leben, solange er im 
Kontor beschäftigt war. 

Was das Bergenser Kontor so interessant macht, 
ist, dass es im Gegensatz zu den Hansa-Kolonien in 
London, Brügge, Wisby und Nowgorod, was die 
Bauwerke anbetrifft, bis auf die heutige Zeit er- 
halten geblieben ist. „Tyskebryggen“ (die deutsche 
Brücke) in Bergen ist ein einzig dastehendes Denk- 
mal der mittelalterlichen Macht des grossen be- 
rühmten Hansabundes ausserhalb der Grenzen 
Deutschlands. 

Die norwegischen Grundstücke, in deren Besitz 
die Hanseaten kamen, bestanden aus langen Reihen 
von Häusern mit schmalen Passagen zwischen den 
Häuserreihen. Sie erstreckten sich vom Hafen bis 
etwa 120 Meter hinauf zur Ovregade. Diese Bau- 
art behielten die Hanseaten bei, daher ist das 
„Kontor“ in Bergen der einzige Stadtteil, in dem 
die ursprünglich norwegische Bauart sich er- 
halten hat. Einrichtung, Hausrat und ornamentale 
Details haben sich im Laufe der Jahrhunderte aller- 
dings verändert, und man findet darum sowohl 
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Zierate aus der gotischen Periode, der Renaissance- 
zeit, der Rokoko- und Empirezeit. 

Das Leben im Hansaviertel gestaltete sich zu 
jener Zeit in eigentümlicher Weise. Jedes Grund- 
stück, das aus 6—10 Kaufmannshäusern oder 
„Stavens“ bestand, hatte ein gemeinschaftliches 
Versammlungs- oder Klubhaus, das in der Regel 
dicht neben dem gemeinschaftlichen Kochhaus lag, 
wo das Essen für die ganze Mannschaft, bis zu 
200 Mann, zubereitet wurde. Das Klubhaus, 
„Schütting“ genannt, in dem sich die einzige Feuer- 
stätte befand, war nur im Winter geöffnet und 
spielte begreiflicherweise eine bedeutende Rolle 
im täglichen Leben der alten Hansabrüder. Im 
Sommer assen die Bewohner jedes Grundstücks in 
ihren Handelshäusern, deren Einrichtung überall 
die nämliche war. Jedes Haus besass einen Speise- 
raum, Kontor und Schlafzimmer für den Kaufmann 
und seine Leute. 

Im Jahre 1764 wurde das letzte hanseatische 
Handelshaus verkauft und damit schloss eines der 
interessantesten Kapitel in der Geschichte der Hansa, 
ein Kapitel, das mehr als ein halbes Jahrtausend 
umspannt. Allein lange nach der offiziellen Auf- 
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lésung des Hansabundes in Bergen zogen Deutsche 
in das „Kontor“, wo sie als Bergenser Bürger den 
alten Fischhandel mit dem Nordland aufnahmen. 
Noch steht die Hälfte der Häuser des Kontors, 
aber ihr Verschwinden ist jetzt nur eine Frage der 
Zeit. 

ж 


Aus dem hier Angeführten ist zu ersehen, dass 
Bergen durch seine wechselvolle Geschichte alle 
Bedingungen zu einer eigenartigen Entwickelung 
besass. Der fünfhundertjährige Aufenthalt der 
Hanseaten in der Stadt, die Handelsverbindungen 
mit den Mittelmeerländern, mit England und Holl- 
land, die lebhafte Schiffahrt — alles dies hat so- 
wohl Bergen wie den Bergensern sein Gepräge ge- 

eben. Die Bergenser sind keine Norweger, heisst 
es. Und obwohl sie immer gute Patrioten gewesen 
sind, liegt doch etwas Wahres in dieser Behauptung. 
Die Traditionen und die Blutmischung haben die 
Bergenser ein wenig grosssprecherisch gemacht, aber 
sie sind von fröhlicher Gemütsart. Die Stadt hat 
grosse Künstler und bedeutende Männer hervorge- 
bracht, um nur Ludwig Holberg, den Molière des 
Nordens, Ole Bull, einen der grössten Geiger der 
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Welt, Edvard Grieg und Prof. Dahl, den Schöpfer 
der norwegischen Malkunst, zu erwähnen. 

Ein Gang durch Bergens Strassen bereitet immer 
Überraschungen. Die Bilder sind wechselnd, wie 
die Geschichte der Stadt. Altes und Neues löst ein- 
ander ab, und eine grossartige Natur bildet den 
wirkungsvollen Rahmen dazu. Biegt man von einer 
der älteren Hauptstrassen ab, wo Verkehr und Ge- 
dränge oft störend sind, so befindet man sich plötz- 
lich in einem Labyrinth kleiner Strassen, die mit- 
unter nicht breiter sind, als dass man von einer 
Hauswand zur andern hinüberreichen kann. Die 
zahlreichen Bögen und Dächer, vorspringende Simse 
und Erker, kleinäugige Glasscheiben, hohe Treppen 
— das alles gehört der Vergangenheit an. Kein 
Automobil vermag in diese kleinen engen Gässchen 
einzudringen und den Frieden zu stören. Hier 
scheint alles zu gehen wie vor hundert Jahren, und 
so wird es vielleicht noch weitere hundert Jahre 
gehen, wenn nicht Feuer die Gegend zerstört und 
den Weg für eine moderne Bebauung ebnet. 

Aber ebenso plötzlich wie man in das Labyrinth 
hineingekommen ist, kann man wieder in eine der 
grossen Strassen oder Hauptverkehrsadern geraten. 
Sie sind durch Rasenplätze und Lindenbäume be- 
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lebt und durch das grüne Laub schimmern rote 
Ziegeldächer in der Ferne. Weiterhin gelangt man 
auf den grössten freien Platz der Stadt, „Torvet“ 
(den Markt), wo ein wimmelndes Volksleben einen 
augenfälligen Gegensatz zu dem stillen Frieden der 
engen Gässchen bildet. Der untere Teil des Marktes 
dient als Fischmarkt Bergens, der Hunderte von 
Jahren seines muntern Volkslebens wegen be- 
rühmt war. 

Geht man dann einige Schritte weiter vom 
Markt, so kommt man zur „Tyskebryggen“. In 
den alten Häusern dort fühlt i 
hanseatische Mittelalter mit seiner eigentiimlichen 
Bauart und diistern Stimmung zuriickversetzt. 

Noch einige Minuten Weges und man ist an 
der St. Marienkirche und der Haakonshalle, den 
stolzen Bauwerken aus der Zeit der alten nor- 
wegischen Könige. 


man sich ins 


Regel zwei Stockwerke, eine schlichte Fassade, rote 
Ziegeldächerund wenige oder gar keine Stuckdekora- 
tionen auf den Mauerfassaden. Die öffentlichen 
Bauwerke boten Bergen ebenfalls nichts Originales, 
das in der alten Stadtkultur wurzelte, aber sie lehn- 
ten sich oft noch an klassische Formen an und 
konnten so vor jeder Kritik bestehen. Dass klas- 
sische Motive gewählt wurden, lag daran, dass sie 
mehr Anklang fanden als die Romantik oder die 
christlich-mittelalterlichen Stilarten, die zusammen 
mit dem klassischen Baustil nach den Tagen des 
Empire die beiden grossen Richtungen in der euro- 
päischen Architektur bildeten. Unter den öffent- 
lichen Bauwerken jener Zeitrichtung sind die Kathe- 
dralschule, die ältere Börse und Bergens Museum 
zu nennen. 

Aber wie schon gesagt fand die hier erwähnte 


Und ringsum in andern Teilen 
entdeckt man Bauten und Verzie- 
rungen aus der Rokokozeit und 
den Tagen des Empire. Man be- 
wundert die zierlich geschnitzten 
Hausthüren und stilechten Leisten 
um die Fenster und längs der 
Giebel. 
treppen mit schmiedeeisernen Ge- 
ländern fehlen nicht. 

Auf der Wanderung durch 
die Strassen hat man auch Ge- 
legenheit, die Geschichte der Ar- 
chitektur der Gegenwart zu stu- 
dieren, allein dieses Studium ist, 
wie an so vielen andern Orten, 
nicht immer ein Genuss. Denn 
vielfach ist in den modernen Stadt- 
teilen die Bauthätigkeit in ästhe- 
tischer Hinsicht eine ungesunde 
gewesen. 

Es ist das umsomehr zu be- 
klagen, als die vorhergehende 
Periode von 1830—1880 eine 
gleichmässige, wenn auch nicht 
gerade interessante Entwickelung 
im Bauwesen zeigte. In der ge- 
nannten Periode gab es, was Pri- 
vathäuser anbetrifft, keinen son- 
derlichen Fortschritt in der äusse- 
ren Zeichnung, aber es wurden 
auch nicht ungesunde Richtungen 
gepflegt. Die Häuser hatten in der 


Selbst schwere Strassen- 
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ruhige Bauart von 1830—80 eine unglückliche 
Nachfolge. Es war nicht der Geist Schinkels, der 
hier herrschte. Viele Bergenser Architekten, die 
in Deutschland ihre Ausbildung erhielten, brachten 
die moderne deutsche Renaissance mit heim, und 
diese entfaltete sich mit grosser Kraft. Aber während 
die moderne deutsche Renaissance sowohl hin- 
sichtlich der Architektur wie der Möbelkunst in 
Deutschland, wo sie aus der Nationalbewegung 
nach den Kriegsjahren von 1870 emporgeblüht 
war, natürliche Voraussetzungen hatte, entbehrte 
sie in Bergen jeder Grundlage. Dass in der Archi- 
tektur die Harmonie der Linien, die Verteilung 
der Massen, der organische Zusammenhang der 
einzelnen Teile und ausserdem eine normale Ent- 
wickelung der lokalen Bauart, wie die Rücksicht 
auf die umgebende Natur das Ziel sein soll — nicht 
der importierte Stil — schien man vergessen ZU 
haben. Und es ist traurig, wenn die Architekten 
ihre Pflichten vergessen oder fehlgreifen. Natür- 
lich kann ein Architekt Missgriffe thun wie jeder 
andere Künstler. Aber das verzeiht man immer, 
wenn der persönliche Schöpferdrang des Künstlers 
in der Arbeit herauszufühlen ist. Ohne Rücksicht 
auf die ästhetischen Forderungen nichts als nur 
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„Fassaden zu machen“ mag als Geschäft betrachtet 
gut genug sein, sonst aber ist es unzulässig und 
nicht zu verteidigen, denn der Architekt hat wie 
jeder andere Künstler Pflichten gegen das Publikum, 
gegen das jetzt lebende und das künftige, er hat 
Pflichten gegenüber der Kunst, deren Tempelwerk 
er fördert. Denn den Geschmack des Volkes zu 
verwirren ist ungehörig. Das gilt vielleicht mehr 
in bezug auf die Architekten als auf die andern 
Künstler. Nicht weil die andern mit weniger Ehr- 
lichkeit auskommen können, sondern weil eine 
Versumpfung in der Kunst des Architekten fühl- 
barer in den Geschmack der Masse eingreift. Die 
Kunst des Architekten ist nicht die der geschlossenen 
Salons. Seine Kunst ist die der offenen Strasse, die 
Kunst der grossen Linie, die den Hintergrund für 
das Volksleben der Stadt und die heimischen Über- 
lieferungen zeichnen soll. Mit dem Beruf, den er ge- 
wählt, hat er es übernommen, unser grosses gemein- 
sames Heim in der Stadt zu ordnen. Und wir als Kin- 
der dieses Heims verlangen gute Lehrer, die uns in 
einem gesunden und veredelnden Milieu erziehen 
können, wir verlangen ein Heim, das unser ist,das un- 
sere Lebensweise, unsere Volkseigenttimlichkeit, un- 
sereNatur und unsere Geschichte zum Ausdruck bringt. 
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Jetzt indessen macht sich eine gesundere Auf- 
fassung in Architekturfragen geltend als die, die 
die genannte Niedergangsperiode bedingte. Und 
es wird auf vielerlei Art gearbeitet, um Bergen zu 
verschönen. Wenn es heute — trotz moderner 
missglückter Bebauung — dennoch eigenartig ist, 
liegt es nicht nur an der älteren und interessan- 
teren Architektur, sondern auch an dem kou- 
pierten Terrain der Stadt. Es wird immer — wie 
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Edinburg, Prag, Lissabon — malerisch wirken; 
langweilig wird Bergen jedenfalls nie werden, und 
das ist der Natur zu verdanken. Denn wo man 
geht und steht, hat man die Natur vor sich, Wald 
und Berge. Zum Gipfel des Flöienberges, der sich 
300 Meter über der Stadt erhebt, führt ein vor- 
trefflicher Fahrweg, und auch längs der Bergseite 
sind viele Chausseen angelegt. Von der Restaura- 
tion auf dem Gipfel kann man die ganze Stadt mit 
einem einzigen Blick geniessen und immer liegt 
sie gleich farbenreich zu unsern Füssen, mag es 


ein sonniger Wintertag sein oder ein Frühlingstag 
im Mai. 

Der Zugang zu Bergen vom Ausland war früher 
nur auf dem Seewege möglich. Aber im vorigen 
Jahr wurde die neue Bahn von Christiania nach 
Bergen eröffnet, wodurch die Stadt mit dem grossen 
europäischen Eisenbahnnetz verbunden worden ist. 
Die Christiania-Bergen-Bahn ist ein Meisterwerk 
norwegischer Ingenieurkunst und bietet einzig- 


artige Naturszenerien. Man fährt von Christiania 
durch fruchtbare Flachlandgegenden, passiert den 
grossen Talstrich und nähert sich allmählich dem 
Hochgebirge. Man nimmt sein Mittagsmahl im 
eleganten Speisewagen ein, während der Blick 
durch das Fenster überall auf ewigen Schnee und 
Eis fällt. Dann senkt sich der Bahnkörper langsam 
auf die Westseite des Hochgebirges, die Vegetation 
beginnt, und bald ist man wieder auf der Fahrt 
durch Wald und Tal, um schliesslich in die alte 
Hansastadt Bergen seinen Einzug zu halten. 
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haben, sondern auch sein 
Auftraggeber.Seies,daß ein 
Arbeiter als Klosterbuch- 
binder die Aufgabe hatte, 
ein wundervoll geschrie- 
benes Missale oder Evan- 
gelium auf das Kostbarste 
zu binden zur Ehre seines 
Gottes und zum prächtig- 
sten Schmucke seiner Kir- 
che; sei es, dass er spärer 
als weltlicher Handwerker 
seine Werke im Dienste 
reicher Stadte undFiirsten, 
bibliophiler Gelehrter und 
schéngeistiger Damenaus- 
fiihrre, immer hatte der 
Buchbinder Auftraggeber, 
die ihm nicht nur in hoch- 
herziger Weise die Mittel 
bewilligten, deren er be- 
durfte, sondern die auch 
seiner Kunstfertigkeir ein 
grosses persönliches Inter- 
esse entgegenbrachten, 
und ihn und seine Kunst 
zufördernsuchten, Wenn 
damals schon das Buch an 
sich eine andere Rolle 
spielte als heute, so auch 
der Einband, auf den, als 
auf das Kleid eines ge- 
liebten Wesens, die grösste 
Liebe und*Sorge verwen- 
det wurde. Wir haben 
heute gewissSammler, die 
grössere Bibliotheken auf- 
zuweisen haben, als die 
Bibliophilen der vergange- 


ag ein nach rückwärts gerich- 
tetes Sehnen in vielen Fällen 
zu unrecht bestehen, der Buch- 
binder von heute hat ein Recht 
dazu, die alten Zeiten sich her- 
zuwünschen, wo ein Schaffens- 
gebiet vor ihm lag, wie er es 
sich nicht schöner wünschen 
konnte, wo eralsMitglied eines 
blühenden und höchst ange- 
sehenen Handwerks nach Herzenslust schaffen konnte. 

Aber nicht nur der Buchbinder musste das Herz dazu 
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nen Jahrhunderte; vielleicht mögen ihre Bibliotheken auch 
zum Teil mehrKostbarkeiten enthalten. AnSchénheit des 
Aussehens und an feiner Kultur wird aber kaum eine die 
Büchersammlung der Alten übertreffen, werden wenige 
ihr nahe kommen. Der Standpunkt des Sammlers hat 
sich verschoben: seine Liebe gilt heute nicht mehr in 
erster Linie dem Buch, sondern es hat sich etwas anderes, 
Unsichtbares zwischen beide geschoben, nicht zum Vor- 
teil für die Bibliophilie selbst: der Seltenheitswert. Man 
kauft und sammelt Bücher nicht aus Liebe zu ihrem 
Inhalt oder um ihrer schönen äusseren Ausstattung 
willen, sondern weil sie selten geworden oder gemacht 


worden sind, eigentlich 
also ohne jede innere Be- 
ziehungzudiesenBüchern. 
Das Sammeln ist auch 
nicht mehr Selbstzweck, 
sondern hat etwas ge- 
schäftsmässiges erhalten, 
was so gar nicht zur edlen 
Bücherliebhaberei passt; 
man liebäugelt meist be- 
denklich mit der Möglich- 
keit eines vorteilhaften 
Verkaufs seiner Schätze. 
Freunde — und solche 
waren die Bücher denalten 
Bibliophilen — pflegt man 
nicht so zu behandeln! 
Damals fehlte, Gott sei 
Dank, dieser Seltenheits- 
wert in den meisten Fal- 
len. Die Biicher wurden 
um ihrer selbst willen ge- 
kauft und aus Liebe zu 
ihnen und zu der schénen 
Kunst liess man sie binden, 
Man liebte sie in einem 
Kleid, das man selbst fiir 
sie aussuchte und auf das 
man mit Stolz sein Signet 
serzen lies. Man bevor- 
zugte gewisse Lederfarben 
und -sorten und war wohl 
auch selbst mitthätig, einen 
eigenen, persönlichen Stil 
für seine Einbände zu fin- 
den und durchzuführen. 
Welch einen wundervollen 
Eindruck eine solcheBiblio- 
thek gemacht har, können 
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wir uns heute im Zeitalter des Verleger-Maschinen- 
Bandes kaum vorstellen. Das kleine Bibliothekszimmer 
Friedrichs des Grossen in Sanssouci kann uns noch eine 
Vorstellung davon geben. Wie ganz anders aber mögen 
die Bibliotheken der grossen französischen Bibliophilen 
mit ihren langen Reihen herrlicher, goldverzierter Leder- 
rücken gewirkt haben! 

Wenn wir absehen wollen von den kostbaren kirch- 
lichen Prachtbänden des frühen Mittelalters, die ja mehr 
Goldschmiedearbeiten waren und ihre Entstehung 
weniger der Liebe zum Buch als vielmehr religiösen 
Motiven verdanken, so tritt uns als erster Bücherfreund 
grossen Stiles der Ungarnkönig Mathias Corvinus ent- 
gegen, der in der langen Zeit seiner Regierung eine 
kostbare und umfangreiche Bibliothek zusammenbrachte. 
Voll edler Begeisterung für Kunst und Wissenschaft 
liess er Künstler, Gelehrte und Handwerker an seinen 
Hof kommen, darunter — wie die Dekoration seiner 
Einbände beweist — Buchbinder aus Italien, die ihm 
seine kostbaren Handschriften nicht minder kostbar 
banden. 


Dass diese Einbände, wie wir mit Recht vermuten, 
von italienischen Arbeitern ausgeführtworden sind, setzt 
voraus, dass in Italien selbst das Handwerk in besonders 
entwickelter Weise zu finden war. Dem ist auch so. 
Und zwar können wir Italien als die Wiege jener Kunst- 
fertigkeit ansehen, die dem Bucheinband ein so edles 
Aussehen gibt: der Handvergoldung. Von Haus aus 
eine orientalische Kunst, kam sie zur Zeit der regen 
Handelsverbindungen zwischen dem Orient und Italien 
wahrscheinlich mit orientalischen Arbeitern nach Italien 
und wurde hier besonders von dem als Buchdrucker, 
wie als feingebildeten Menschen und Künstler gleich 
hervorragenden Aldus Manutius gepflegt. Bei ihm ver- 
kehrte, mit ihm die grosse Neigung zu Büchern und das 
Interresse für ihre Kultur teilend, der Franzose Jean 
Grolier, dessen wundervolle Einbände sich mit Recht 
zu allen Zeiten der grössten Hochschärzung erfreuen 
durften. Es sind in der Sicherheit des Stiles und in der 
Vornehmheit ihrer Vergoldung und Farbtönung viel- 
leicht die vollendsten Arbeiten, die die Buchbinde- 
kunst hervorgebracht hat. Wenn es an sich merk- 
würdig ist, dass es einem Handwerk schon in allerfrühe- 
sten Zeiten gelingt, eine derartig hohe Blüte zu ent- 
wickeln, wie es die Buchbinderei in dieser Zeit that, so 
wird uns das nicht Wunder nehmen, wenn wir sehen, mit 
welcher Liebe und welchem tiefen Interesse und Ver- 
ständnis Leute von so hoher Kultur wie die Aldus, die 
Grolier, Canevari, Maioli, wie die französischen Könige 
und mit ihnen der Adel sich mit ihr beschäftigten. Leider 
sind so gut wie keine Namen der damaligen Buchbinder 
auf uns gekommen; ja wir wissen nicht einmal mit 
Sicherheit, wo sie gewirkt haben. Die Annahme aber, 
dass italienische Arbeiter mit Grolier nach dessen Geburts- 
stadt Lyon gingen und von dort aus nach Paris, und ihre 
Kunstfertigkeit den französischen Buchbindern über- 
mittelten, ist wohl berechtigt. 

Thomas Maioli und der französische König Franz I. 
waren die beiden grössten unter den Jüngern Groliers, 
beide ihm in der Feinheit ihrer Einbände nicht nach- 
stehend. Als spätere italienische Bücherfreunde sind zu 
nennen vor allen Demetrio Canevari, dessen schöne Ein- 
bände ein Medaillon mit dem Sonnenwagen des Apollo 
schmückt; ferner der Doge Cicogna und andere, So 
verheissungsvoll die Buchbindekunst in Italien eingesetzt 
hatte, so konnte sie sich doch nicht allzulange auf ihrer 
Höhe halten; das Ende des sechzehnten Jahrhunderts 
bedeutet auch für sie das Ende ihrer Blüte. Dagegen 
sehen wir sie in Frankreich, gepflegt von den besten der 
Nation sich zu herrlicher Entfalltung weiterentwickeln. 
Die besten der Buchbinder, die für Franz I. arbeiteten, 
sind uns bekannt; es sind Etienne Roffer, Philipp Le 
Noir, und wahrscheinlich auch Geoffroy Tory, der wie 
Aldus Manutius in Venedig, in Paris Buchdrucker, Ver- 
leger und Buchbinder war. Nach Franz I. finden wir 
die lange Reihe französischer Könige, Fürsten, Staats- 
leute und Geistliche, die sich in der Pflege schön ge- 
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bundener Bücher überbieten und wundervolle Biblio- 
theken anlegen. Guigard füllt zwei starke Bände mit 
den verschiedensten Wappen und Signets dieser Biblio- 
philen, von denen ein umfangreiches Kapitel auch den 
„femmes bibliophiles“ gewidmet ist. Heinrich II, und 
Diana von Poitiers, Catharina von Medici, Franz II, und 
seine unglückliche Gemahlin Maria Stuart, Karl IX. 
Heinrich II., Heinrich IV. und Ludwig XIII, für die 
die Familie der Eves arbeitete; ferner Margarete von 
Valois, J. A. de Thou, Gaston, Herzog von Orléans, 
Ludwig XIV,, Sir Kenelm Digby, der Cardinal Mazarin, 
Ludwig XV., seine Gemahlin Maria Leszinka und seine 
drei Töchter Adelaide, Sophie und Victoire — Mesdames 
de France — die Marquise von Pompadour, Ludwig XVI. 
und Marie Antoinette — sie alle, um nur die aller- 
wichtigsten zu nennen, sie alle sind im wahrsten Sinne 
des Wortes Bibliophile gewesen und haben an ihrem 
Teil dazu beigetragen, Frankreich den unsterblichen 
Ruhm zu verschaffen, die Pflegstätte der edelsten Buch- 
bindekunst gewesen zu sein. 

Es wäre ungerecht, diesen Aufsatz zu schließen, 
ohne wenigstens einige der Namen der tüchtigen 
Meister zu nennen, denen wir in erster Linie die wunder- 
vollen Einbinde zu verdanken haben. Wenn wir bei 
Grolier und seinem Kreis wohl 
mit Recht annehmen, dass das 
wichtigste von ihnen geleistet 
wurde und sie im eigentlichen 
Sinne die Schöpfer waren, so 
hat sich das später doch wesent- 
lich geändert und wir haben 
die schöpferische Kraft in allen 
Fällen bei den Buchbindern zu 
suchen, die Meister ihres Hand- 
werkes, auch gleichzeitig, künst- 
lerische Persönlichkeiten waren. 
Etienne Roffet, die Familie Eve 
— vor allem Nicolas Eve —, Macé 
Ruette, Le Gascon, Florimond 
Badier, Claude Le Mire, duSeuil, 
die Padeloups, Deröme, Bradel, 
Dubuisson, die Brüder Bozérian, 
Thouvenin,Purgold, Simier,Bau- 
zonnet, Trautz, das sind einige 
der Wackeren, die zu ihrer Auf- 
traggeber und zu ihrer eigenen 
FreudeihrschönesHandwerk be- 
trieben und nach so vielen Jah- 
ren, ja Jahrhunderten, auch 
noch uns dauernde Freude mit 
ihren Werken machen, 

Von einer so langen, durch 
Jahrhunderte dauernden golde- 
nen Zeit kann leider nur Frank- 
reichreden. Konnte sich Italien 
nur gerade hundert Jahre lang 
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ihrererfreuen, so war Deutschland vielleichtnoch weniger 
glücklich daran. Deutschlanderlebre dieeigentlicheBlüte- 
zeit seiner Buchbindekunst ebenfalls vor Frankreich: im 
fünfzehnten Jahrhundert; und zwar war es nicht die Hand- 
vergoldung, in der die deutschen Buchbinder ihr Bestes 
gaben, sondern der Lederschnitt und die Blindpressung. 

Ausser denKlosterbuchbindereien waren es besonders 
die grossen Städte wie Nürnberg, Augsburg, Lübeck, 
Köln und andere in denen die reich mit Rollen und figür- 
lichen Stempeln, später auch mit ganzen Platten blind 
verzierten Bände gefertigt wurden. Aus den aufgedruck- 
ten Stempeln kennen wir mehrere ihrer Verfertiger: Am- 
brosius Keller und Andres Jüger in Augsburg, Johannes 
Fogel aus Erfurt, Heinrich Coster in Lübeck und andere. 
Angesichts dieser hohen Stufe der Kultur, die die besten 
Vorbedingungen zu bieten vermochte zu einer späteren 
glänzenden Entwicklung der deutschen Buchbinderei 
müssen wir es aufs lebhafteste bedauern, dass es Deutsch- 
land nicht möglich war, Freunde und Gönner hervorzu- 
bringen, die die bereits so schön und kräftig entwickelte 
Pflanze hätten zu herrlichster Blütenentfaltung bringen 
können. Die Verhältnisse lagen in Deutschland bei wei- 
tem günstiger als in Italien; es hatte eine Tradition aus 
sich heraus geschaffen, während sie in Italien mehr aufge- 
pfropft war, getrieben durch 
Groliers und seiner Freunde 
reicher Förderung, mit ihnen 
aber wieder verschwand. In 
Deutschland war sie bodenstän- 
dig und es bedurfte nur ent- 
sprechender Aufträge, die es 
aber leider nicht genügend gab. 
Wo, wie am kursächsischen 
Hofe im sechzehnten Jahrhun- 
dert und im siebzehnten Jahr- 
hundert amHofe der Pfalzgrafen 
bey Rheine, dem Handwerke 
Freunde undFérderer erstanden, 
da wurde sofort Hervorragendes 
geleistet, trotz der langen Ver- 
nachlässigung. Jacob Krause und 
später sein Gehilfe Caspar Meu- 
ser waren die Meister, die die 
sächsischen Kurfürsten da- 
mals die Träger der Kultur — 
an ihren Hof zogen. 

Es wären nocheinige Bücher, 
liebhaber zu nennen, die Ein- 
bände anfertigen liessen; was 
will das aber sagen gegen die un- 
endliche Reihe von Förderern 
und Freunden, deren sich die 
französische Buchbinderei rüh- 
men kann! Die Aufträge reich- 
ten gerade aus, um die deutsche 
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sie auch getreulich bis in die Mitte des neunzehnten 
Jahrhundertshinein that, immer wieder, bei der geringsten 
Aufmunterung und Belebung zeigend, wieviel Tiichtig- 
keit und Gesundheit unverbraucht in ihr schlummerte. 
Man muss sich freuen und sich doch dabei trauriger Ge- 
fiihle erwehren, wenn man sieht, wie im neunzehnten 
Jahrhundert die tüchtigen Meister Deutschland ver- 
lassen und teils in England, teils in Frankreich zu 
höchstem Ansehen gelangen. Kalthöfer, Baumgärtner 
und vor allem Zaehnsdorff sind solche, — Zaehnsdorff, 
der eine lange Zeit und unbedingt auch noch heute, 
der führende Buchbinder Englands wurde. Purgold, 
Trautz, Hering, Müller und andere gingen nach Paris und 
gründeten oder übernahmen die angesehensten Werk- 
stätten ihrer Zeit. Deutschland hatte keine Arbeit 
für sie, 

Und jetzt? Es ist freudig anzuerkennen, wie das 
Interesse am Buch gewachsen und noch im steten Wach- 
sen ist. Wir haben keinen Mangel an guten und schönen 
Büchern, gedruckt so schön, dass sie einen Vergleich mit 
den Meisterwerken der früheren Buchdruckerkunst aus- 
halten. Mit dem Bucheinband sind wir leider noch längst 
nicht so weit. Dass einzelne schöne Einbände gemacht 
werden, will nicht viel sagen; das ganze Niveau ist noch 
weit unter dem der früheren Zeit. Bei uns herrscht — 
im Gegensatz zu Frankreich und auch zu England — der 
Maschineneinband, mit dem der Buchhändler das Buch 
verkauft. Es gab auch damals schon Verleger-Einbände, 
das heisst Bücher, die vom Buchhändler gebunden in den 
Handel gebracht wurden. Ein Teil der Aldusbände, viele 
der Lyoneser-Bändchen, die von Platten gedrucktenBände 
des achtzehnten Jahrhunderts, meist für religiöse Bücher 
bestimmt, und andere sind als solche anzusehen. Gleich- 
wohl verstand man es, auch diesen durch Anbringung 
von Wappen und Signeten, besondere Dekoration usw, 
einen persönlichen Charakter zu geben. Immerhin waren 


solche Einbände die verschwindende Ausnahme, Auch 
wenn die notwendigen technischen Hilfsmittel (wie 
Maschinen) schon dagewesen wären, um Verlegerbände 
im grossen Stile anfertigen zu können, wären sie doch 
nicht in Aufnahme gekommen, da ein derartiger Ma- 
schineneinband wahrer Bibliophilie zuwiderläuft, Ein 
wahrer Bücherfreund kann nicht befriedigt sein von dem 
buntscheckigen, unruhigen Aussehen, den eine Bibliothek 
moderner Maschineneinbände macht. Er kann, wenn 
er die handwerkliche Gediegenheit der alten Einbände 
kennt, durchaus nicht zufrieden sein mit diesen Fabrik- 
einbänden, die in keiner Weise die inneren Qualitäten 
noch das äussere Aussehen von Handeinbänden erreichen. 
Vor allen Dingen — und das ist vielleicht der Kernpunkt 
— bringt er sich selbst um eine grosse, schöpferische 
Freude, wenn er darauf verzichtet, den Einband für 
seine Bücher selbst zu bestimmen. Erst bei und mit 
dieser Tätigkeit wird er in die Geheimnisse eines guten 
Bucheinbandes eindringen. Er wird im direkten persön- 
lichen Verkehr mit seinem Buchbinder die Handfertig- 
keiten kennen lernen und die Möglichkeiten erkennen, 
die sich ihm bieten, seinen geliebten Büchern ein Kleid 
zu geben, das seinem persönlichen Geschmack, seiner 
Kultur entspricht. Einen Schritt vorwärts wird es schon 
bedeuten, wenn auch bei uns in Deutschland ingrösserem 
Masse, als bisher alte Bucheinbände ins Sammelgebiet 
des Bibliophilen aufgenommen werden, Eine Reihe 
schöner Bücher, von einem Meister seines Handwerks 
und seiner Zeit gebunden oder aus der Bibliothek einer 
feinsinnigen Persönlichkeit stammend, was giebt es wohl 
Edleres und Begehrenswerteres für dasHerz eines Biblio- 
philen! Ich als Buchbinder und Bücherfreund wünsche 
von Herzen, dass die gewaltige Entwicklung, die unser 
Buchgewerbe und unsere Bibliophilie genommen haben, 
diesen Weg gehen möge, zum Segen für unsere deutsche 
Buchbindekunst. 
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edern, die ehedem geflissener dem Glaspalast als 
der Sezession dienten, inzwischen sich aber dem 
Gesetz der Wandlung unterwarfen, stellen mit 
kategorischem Unwillen fest: die heurige Ausstellung in 
Moabit sei noch schlechter als die vorjährige, — sie sei 
die schlechteste von allen. Andererseits ziehen die 
leitenden Männer und ihre freiwilligen Mitläufer da 
draussen gegen die Sezession vom Leder; sie begehen 
das Thörichste, was die Befangenheit begehen kann: sie 
spielen Kunstfragen aufs Moralgebiet hinüber. Und das 
in einem Augenblick, da Herr Max Schlichting, ein ent- 
laufener Sezessionist, der noch heut alle Anregungen 
aus Frankreich bezieht, verantwortlich fürs Ganze zeich- 
net. Das ist kein Schauspiel, das ist eine Posse. Als 
alter Sezessionsphilologe und Glaspalastspezialist, fühle 
ich mich wirklich versucht, diese Herren einmal gegen 
sich selbst zu verteidigen, da sie, naiven Herzens, nicht 
wissen, was sie thun, und doch alle miteinander im 


Glashaus sitzen. 

Die Ausstellung 1912 ist nicht schlechter, als ihre 
Vorgängerinnen, im Gegenteil: sie ist um mehrere 
Grade besser. Langsam, ganz langsam, hebt sich die 
Qualität; doch auch der bescheidenste Schritt zur Besse- 
rung wird unmittelbar der Wirksamkeit der Sezession 
verdankt. Es sind genau zehn Jahre her, da traten 
sechzehn, untereinander sehr verschieden zu bewertende 
Herren aus der „Sezession“ aus; die ausgebrochenen 
Rebellen wurden von den offiziellen Kunstmächten mit 
offenen Armen empfangen, denn man hatte ihrer 
Schwachherzigkeit gegenüber allen Anlass sie für reuige 
und bekehrte Sünder zu halten. Um sie nicht plötzlich 
vom Alkohol des Sezessionismus zu entwöhnen, liess 
man ihnen zunächst die liebe Gewohnheit der Abson- 
derei, indem man ihnen eigene Säle mit eigener Jury 
zugestand. Aber schon im nächsten Jahre traten die 
verlorenen Söhne unters Volk. Und siehe da, die Se- 
zession blieb so stark in ihnen, dass sie nicht Amboss, 
sondern Hammer wurden. Damals formulierte sich das 
Urteil in die Frage: wie kann ein Künstler, der die 
Richtung seiner Kunst hochhält, einem Kreise untreu 
werden, wo er mit seinen besten Instinkten wurzelte, 
und wo ihm der unabhängige Fortschritt verbürgt war? 
Einzig aus Gründen des Ehrgeizes untreu werden? Heut 
kann man den Fall anders ansehen und sagen: wie pro- 
duktiv muss die Sezession sein, um anderen Ausstellungs- 
organisationen ein ganzes Rinascimento \ erschaffen, um 
lahmgelegte Betriebe so aktiv aufmuntern, um trister 
Eintönigkeit so lebhafte Pointen aufsetzen zu können! 
Die sechzehn Ausreisser von 1902 sind im Bestand des 
Moabiter Glaspalastes ein vortrefflicher Sauerteig ge- 
geworden. Zehn Jahr sind eine lange Zeit, und da ist 
wohl eine Bilanz erlaubt. 


Ich habe, weiss Gott, Max Schlichting und die An- 
empfindelei seiner Kunst nie geliebt; — aber als Organi- 
sator, finde ich, hat er seine Sache nicht schlecht gemacht. 
Einem immerhin bemerkenswerten Gesamtergebnis 
gegenüber soll man ihm auch seinen höchst über- 
flüssigen Saal von Städtebildern, die (bis auf M, Ancher, 
Gaston La Touche, Le Sidaner und Isaak Israels) ganz 
mittelmässige Sammlung fremder Malerei und die ple- 
bejische Plakatausstellung nichtweiter aufmutzen. Selbst 
die abschreckende Mache des Gari Melchers nicht, dem 
seit 1900 nun zum zweiten Mal ein riesiger Raum über- 
lassen wurde, ohne dass auch nur der Schatten eines 
Grundes vorläge. 

Melchers, das ist die spielerische Virtuosität, das 
kalte Herz, die zweifelhafte Handfertigkeit, das ist die 
bestechend studierte, doch vergewaltigte Natur; Mel- 
chers, das ist das im tiefsten Grunde Unmalerische, die 
schillernde Lüge. Im allgemeinen aber ist Schlichting 
(wie vor ihm bis zu einem gewissen Grade Otto Hein- 
rich Engel), dem alten Sezessionsmaassstab nicht untreu 
geworden: er hat nach malerischen Gesichtspunkten 
ausgewählt und gruppiert, 
schaden des Betriebs, das Markt- und Basarmässige, das 
sozusagen eine soziale Notwendigkeit geworden ist, 


Den traditionellen Haupt- 


konnte er freilich nicht ausrotten; aber die öde Hand- 
werkerei ist nicht Prinzip mehr, sondern gedämpfte und 
zurückgedrängte Begleiterscheinung. Das Anekdoten- 
hafte macht sich eigentlich nur in der Plastik breit; in 
der Malerei brach ein jüngeres Geschlechtherein, dasdem 
у orwiegend Erzählerischen abhold ist oder doch den kolo- 
ristischen Gedanken in den Vordergrund stellt. Mancher 
alte Herr hat langsam umgelernt, wie der Landschafter 
Julius Jacob; andere wieder (z. B. Kallmorgen und 
Schönleber) bringen Werke früherer besserer Tage, 
da sie noch höhere Ehrfurcht vor der Natur hatten und 
nochvomAkademismus nicht völligaufs Haupt geschlagen 
waren. Berliner Respektspersonen wie Hugo Vogel 
und Hans Hermann spielen ihre kühle Mittlerrolle 
weiter; immerhin geben sie sich einen sichtbaren Ruck: 
derPorträtist im Bemühen um denRhythmus des Mensch- 
lichen, der Hollandschilderer im energischeren Kampf 
um Atmosphäre und Licht. Unerfreulich nur wirkt 
der krampfhafte Suchersinn Fritz Burgers, des einge- 
wanderten Schweizers, der da glaubt, er könne sich eine 
Individualität zulegen, indem er Hodler nachahmt. 

An sich ist gegen die Versuchsarbeir nichts einzu- 
wenden; am wenigsten bei Begabungen der mittleren 
Linie, wie sie sich im Glaspalast zusammenfinden. Die 
Auffrischung künstlerischer Stile wird nur im Labora- 
torium gewonnen. Vor Jahr und Tag schon hat man 
dem grundehrlichen Orto Heinrich Engel geraten, fiir 
seine Farbe etwas zu thun. Er hat nunmehr Lieber- 
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manns Farbenstil entdeckt, für sich entdeckt, — nicht 
um mit „etwas Neuem“ zu prunken sondern, um 
sich selbst ein Stück weiter zu bringen, um für das, was 
seine schlichte Persönlichkeit zu sehen und zu sagen 
hat, eine lebhaftere und accentuiertere Ausdrucksform 
zu finden, eine Form, in der das Zeichnerische nicht für 
sich allein besteht, sondern durch das malerische mouve- 
ment gegeben ist — ein weisses Landhaus, schüchtern 
in Laub und Blumen liegend; in weitem, schweigendem 
Diinengebiet traumverloren eine menschliche Erschei- 
nung; ein Mann im Boot, das zögernd in der Halbhelle 
auf dem Wasser treibt. Lauter hübsche Dinge, die im- 
pressionistischem Erfassen zu danken sind. Wie im 
wechselnden Licht dasalte Gemäuer eines Brückenbogens 
sich umfärbt in edelsteinhaftem Geflimmer, schildert 
Alfred Liedtcke, und Hartig, sich mehr und mehr be- 
freiend vom Zwang einer schulmässig zeichnerischen 
Konstruktion, des Meeres Kraft und Leidenschaft: frei- 
lich bleibt immer noch ein Rest des Genrehaften, der 
überwunden werden muss. Glissez, n'appuyez pas! 
Dagegen scheint mir Kayser-Eichberg, ein Künstler von 
verblüffend-reifer Maestra, etwas zu stark ins ,,Gleiten“ 
gekommen zu sein. Auch er schildert die erregte Natur, 
doch sein silbergrau oder rosig filtriertes Licht, all die 
zaubrische Geheimnisthuerei der Landschaft schlägt ein 
wenig ins Feerienhafte; Kayser-Eichberg erinnert ziem- 
lich stark an den Franzosen Lebourg, der den Monet 
theatralisierte: aber der Vergleich kann dem deutschen 
Maler nur zur Ehre gereichen, denn Lebourg ist ein 
grosser Künstler: seine dekorative Rhythmik ist so 
stark wie graziös. 


In andrer Art ist Mohrbutter zur Reife gelangt: auf 


den grossen Formaten z. B. der Worpsweder, deren 
Kreis er übrigens unmittelbar nicht angehörte, waren 
Landschaft und Menschen gewissermassen als nature 
morte behandelt, während andrerseits auf einer wahren 
nature morte die Dinge Beseeltheit haben müssen. Auch 
bei Mohrbutter war früher das Wirkliche auf diesen 
toten Punkt, zu dieser Petrefaktheit gelangt. Kleinere 
Formate brachten ihn nun zu vertraulicherer Raum- 
beherrschung: er findet jetzt recht glücklich das leben- 
dige Wesen der Menschen und die Seele schöner Gegen- 
stinde. Die Geigerin am sonnenhellen Fenster, der 
Amateur mit seinen altfränkischen Nippessachen sind 
Malereien die von einem feinen empfindlichen Ge- 
schmack zeugen. Alles ist flockig hingehaucht; musi- 
kalischer Glanz schimmert über den Bildern. Solchem, 
immerhin etwas passivem Naturell gegenüber erscheint 
das kontrastfrohe, derb einsetzende Wesen des August 
von Brandis, der doch auch Interieurmaler par pre- 
férence ist, als das Instrument einer etwas barbarischen 
Kraft. Hier schwingen die Töne mit männlicher In- 
tensitat in einem kiihlen Helldunkel, worin die farbigen 
Flächen tief und voll heruntergestrichen sind. Hat man 
bei Mohrbutter den Eindruck, als könne ein Hauch die 
ganze Herrlichkeit hinwegblasen, so steht hier im kolo- 


ristischen Zusammenhang alles solide und fest an seinem 
Platz. 

August von Brandis ist allmihlich zu interessanter 
Persönlichkeit herangediehen, während Maler wie Max 
Uth, der alte Sezessionist, oder Hugo Walzer, ein 
jüngerer Draufgänger, Arbeiten beisteuern, die zwar 
eine unpersönliche Virtuosität bezeugen, doch an sich 
nicht ganz uninteressant sind. Walzer giebt auf riesigen 
Leinwanden — Meeressturm, bei dessen Vorboren Ma- 
trosen Kähne ans Land ziehen, und ein Auto im Walde, 
mit Insassen, „in Lebensgrósse“*, möchte man sagen, — 
naturalistische Oberfläche, wobei die photographische 
Treue der Gesichter auf unorganische Atelierarbeit hin- 
deutet. Uth kommt der Seele der Natur schon etwas 


‘näher, wiewohl auch bei ihm die (recht kreidige) Voll- 


endung der Oberfläche etwas Wesentliches ist. Er hat 
nämlich eine gewisse warme Phantasie in der Aufspü- 
rung und Abrundung von Motiven; setzt aber die Ar- 
beit ein, so kühlt sich sein Temperament merklich ab 
und eine geistige, ungebührlich hart aufs Metier gerich- 
tere Thitigkeit beginnt. 

Eine ähnliche problematische Erscheinung ist Josef 
Block. Er war der richtige Stifter der Münchener 
Sezession (indem er die Schüchternheit seines Lehrers 
Piglhein besiegte), gehörte der Berliner Sezession seit 
ihrer Gründung an und schwenkt jetzt, nach so viel 
Jahren! ins andere Lager ab. Dieser stark verspätete 
Frontwechsel ist psychologisch um so weniger verständ- 
lich, als Block ja auch in der Sezession seinen Mann 
stellte. Im Glaspalast räumte man ihm zwei Wände 
ein; er hat die Genugthuung, im „Genre“ dort das Beste 
zu leisten, — aber genügt ihm das wirklich? Er gehörte 
immer zu den Wenigen, die die Kunst mehr liebten, 
als ihre Kunst. Das Malernaturell ist das Stärkste in 
ihm; aber seine Malerei, so harmonisch seine Farbe, so 
voll Gleichgewicht sein Stil, die Flecken und Flächen 
gegeneinander zu setzen, auch sein mag, so hat sie doch 
die Stofflichkeiten niemals ganz überwinden, die Ideen 
vom gesellschaftlichen Leben nie ganz in Anschauung 
übersetzen können. Blocks elegante Innenräume sind 
ein charmanter und geschmackvoller Abglanz von Wirk- 
lichkeiten; das silberne Tagesgrauen, der vertrauliche 
Dämmer der Theaterloge, die rote künstliche Belich- 
tung des Salons sind mit zärtlichem Auge gesehen: aber 
die „Szenen“, die sich hier abspielen, entbehren nicht 
der Trivialitát. Zu etwas reinerem menschlichen Aus- 
druck gelangt die Studie aus der Halbhelle des Ateliers, 
wo ein paar Gestalten in schweigendem Genuss Gra- 
vüren betrachten... .- 

Etliche Erscheinungen habe ich aus der kompakten 
Masse hervorgehoben, und ich sehe es als ein Glück 
an, mich mit der Majorität an dieser Stelle nicht 
weiter beschäftigen zu brauchen, wo nicht Kataloge ab- 
geschrieben, sondern nur jene persönlicheren Eindrücke 
festgehalten werden sollen, die das Gesamtunternehmen 
nach irgendeiner Seite hin wirklich charakterisieren, 
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DÜSSELDORF 
Die rapide bauliche Entwickelung 
Düsseldorfs in den letzten Jahren 
hat sich ohne künstlerische Direktion 
Die Stadt, 


ausgehenden grosszügigen Idee eines Generalbebauungs- 
plans für den Industriebezirk näher zu treten, denkt 
nicht daran, in ihrem eigenen Haushalt einmal positiv 
grosszügig zu sein. 

Düsseldorf ist die Stadt der Grossen Kunst und der 
Kunstgewerbeschule mit einem Architekten als Direktor. 
Aber Kreis besitzt anscheinend nicht genug universelles 
Vermögen, um sich über die eben gestellte Aufgabe 
hinaus interessieren zu können. 

Endlich kam im vorigen Jahre der Wettbewerb zur 
Erlangung eines Generalbebauungsplans. In diesem 
Sommer werden die Ergebnisse im Rahmen einer 
Städtebau-Ausstellung im Kunstpalast gezeigt. Der beste 
Plan wird der sein, der es am natiirlichsten fertig bringt, 
denSchwerpunktan diePeripheriezu verlegen. VorJahren 
gab die Auflassung des inmitten der Stadt gelegenen 
Exerzierplatzes, gaben die sich daran knüpfenden monu- 
mentalen Aufgaben Gelegenheit, im natürlichen Mittel- 
punkt ein architektonisch wirksames Zentrum zu er- 
richten. Die Möglichkeit wurde an die Wald- und 
Wiesenarchitektur verthan. Ähnlich kurzsichtig und nur 
von heute auf morgen denkend, verfuhr man mit der 
Absicht einer grossartigen Uferstrasse, zu der die Rhein- 
regulierung und der dabei neu geschaffene Quai Ver- 
anlassung gab. 

Die Flussansicht einer Stadt ist ihre Stirn. Düssel- 
dorf hätte sie vor allen andern Städten monumental 
und eindrucksvoll gestalten können. Es nutzte die Ge- 
legenheit dazu, die hässlichste Flussansicht aller Rhein- 
städte zu machen. Man fährt vorüber abwechselnd an 
zerklüfteten, hohen Mietshauskomplexen, an Plätzen, 
die wie Löcher ausschauen, und öffentlichen Gebäuden 
in modernem „Stil“, in deutscher Renaissance, in 
Barock usw. Es bleibt diese Strasse auch die einfachste 
landschaftliche Forderung schuldig. Auf ihr haben wir 
gar nicht das Gefühl, an einem Strom entlang zu gehen, 

In diese Strasse der Unzulänglichkeiten hat nun 
Peter Behrens ein Haus (für dieMannesmann-Werke) ge- 
baut. Die ihn damals nicht in Düsseldorf halten 
mochten, müssen nun Ärgernis an seiner hohen Künst- 
lerschaft nehmen. Das grosse, einen ganzen Block ein- 
nehmende Haus ist aus Werkstein gebaut. Es musste 
darauf Rücksicht genommen werden, dass die Besitzerin 
in der Lage sein wollte, bei eventuell eintretender Ver- 
anlassung die Büroabteilungen in ihrer Ausdehnung und 
Zusammengehörigkeit zu verschieben. Um dazu freie 
Hand zu lassen, sah Behrens viele Fenster vor. Dadurch 


NSTAHUISFESTEELUINGEN 


können leicht neue Räume geschaffen werden. Die 
Düsseldorfer sind nicht gewöhnt, dass ihre grossen 
Bauten von innen nach aussen gedacht werden, sondern 
an das Umgekehrte. Das erste ist da immer die prunk- 
volle Fassade. Die Verwunderung des Publikums im 
Falle des Behrenshauses hält sich ans Morphologische. 
Es nennt es „das Haus mit den tausend Fenstern“. 

Nachdem die zahlreichen Fenster logisch gegebenes 
Faktum geworden waren, mag als künstlerische Folge 
die Konzeption des Hauses als reiner Wandbau ge- 
kommen sein. Behrens kam zur konsequenten Aus- 
bildung der Fläche als solcher, er gliederte nicht durch 
Gerüstformen, sondern durch die natü rlichen Offnungen. 
Diese malerische Architektur ist von enormer raum- 
licher Wirkung. In sich ist sie von starker Ruhe. Eine 
helle, wohlaccentuierte Werksteinflache, vier stolze Eck- 
bewegungen und Ecklinien, der weite Wurf der Hori- 
zontalkante unter dem ungebrochenen, steilen Schiefer- 
dach. Die koloristische Wirkung dieses Hauses in der 
hellen Rheinlandschaft ist ausgezeichnet. Es steht da 
wie ein Programm, zeigt, wie hüben und drüben 
Diisseldorfs gebaut werden miisste, damit der Rhein in 
die Stadt hineinbezogen wird. So fliesst er, wenn auch 
zwischen Alt- und Neudiisseldorf hindurch, ewig ausser- 
halb. — 

ж 

Іп Konkurrenz mit dem Sonderbund ist es der Stadt 
Düsseldorf gelungen, die Sammlung Nemes für diesen 
Sommer zur Ausstellung zu bekommen. Es ist inter- 
essant, zu sehen, wie die Anregungen des Sonderbundes 
nun im Trüben aufgefischt werden, nachdem man ihm 
dazu das Wasser abgegraben hat. Da man den Kunst- 
palast zu der oben erwähnten Srädtebau-Ausstellung 
benötigt, will man die Sammlung in der Städtischen 
Kunsthalle unterbringen. Man wird diese wohl ganz aus- 
räumen müssen, aber das will man gerne in den Kauf 
nehmen. Und für 400000 Mark Bilder dazu. 

Wie verlautet, musste sich die Stadt zu Erwer- 
bungen aus der Sammlung Nemes im Betrage der eben- 
genannten Summe verstehen. Diese Ankaufsklausel 
ist von Wichtigkeit und geeignet, mit ihr einmal die 
Pläne der Verwaltung etwas abzuklopfen. Es scheint, 
dass in Düsseldorf wieder etwas von Grund auf ver- 
fahren werden soll. Die Geldsammlung, die hinter der 
im Aprilheft besprochenen Aktion ziels Ausgestaltung 
der Gemäldegalerie kam, hat bis jetzt über eine Million 
Mark ergeben. Man könnte also eigentlich, und müsste 
schon mit den Arbeiten beginnen, wenn man bis zum 
festgeserzten Termin des Jahres 1915, zur Jahrhundert- 
feier der Zugehörigkeit zu Preussen, etwas gethan haben 
will. (Wie mir ein Kenner dieser Materie sagte, wird 
man bis dahin wohl vier Millionen Mark zur Ver- 
fügung haben). Das sieht man anscheinend auch ein, 
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denn man beschäftigt sich schon mit dem Gedanken 
einer Berufung für den Generaldirektorsposten. Vier 
Millionen sind natürlich keine Summe, mit der man 
heutzutage einfach ein Museum zusammenkaufen kann. 
Von einem Provinzmuseum verlangt man auch nicht, 
dass es, wie ein hauptstädtisches, kapitale Werke berge. 
Aber an typischen muss es einen populären Überblick 
über die Kunstentwickelung ermöglichen. Sein wissen- 
schaftlicher Wert liegt in der Spezialausbildung eines, 
am besten mit der Landschaft zusammenhängenden 
Themas. Wenn das mit vier Millionen gemacht werden 
soll, so ist äusserste Ökonomie, zunächst aber einmal 
ein System nötig, in dem die Schrittsteine von vorn- 
herein fest vorgesehen sind. Wenn die Stadt Düssel- 
dorf sich das einmal klar machte, würde sie die wilden 
Ankäufe lassen und vorerst den Mann wählen, der ihr 
das beste Programm lieferte, wobei er seine lokale 
Sachkenntnis im weiteren Sinne beweisen könnte. 

In den Namen der beiden bis jerzt in Betracht 
kommenden Bewerber liegt ohne weiteres kein Pro- 
gramm ausgesprochen. Infolge seiner kunstpolitischen 
Stellungnahme in der Bismarckdenkmal-Angelegenheit 
scheint Georg Biermann provinzialorts beliebt zu sein. 
Er ist auch schon am Rhein angestellt. Julius Kern soll 
uns von weiterher kommen. Er verfolgt sein Ziel darum 
nicht weniger energisch, Aus dem Sonderbund ist er 
schon ausgetreten. Im Falle seiner Berufung bekämen 
wir eine ordentliche Galerie, die besser wäre als die 
von Biermann. Temperamente, wie wir sie für Diissel- 


dorf dringend brauchten, sind sie beide nicht. 
P. M. 


BERLIN 


Das Kaiser Friedrich-Museum in Berlin hat einige 
unbekannte, zum Teil sehr interessante Arbeiten Gott- 
fried Schadows entdeckt und erworben. Besonders 
wertvoll erscheint ein Gips, eine Bildnisbüste, die, wie 
angenommen wird, nach dem Kopf Friederike Ungers 
gemacht worden ist. Verwunderlich ist nur, warum das 
Kaiser Friedrich-Museum diese Werke für sich behält. 
Sie gehören naturgemäss in die Nationalgalerie, wo die 
übrigen Werke Schadows vereinigt sind. 

? ж 

Wir bilden auf 5. 567 das Bild Leibls ab, das Ше 
Galerie Heinemann vor kurzem in der Auktion Carcano 
in Paris für den Preis von 140 ооо Fr., wozu noch 14 000Fr. 
Aufgeld kamen, erworben hat, Das Bild stellt die Gattin 
des Münchener Künstlers Lorenz Gedon dar und ist im 
Winter 1868/1869 gemalt. Es ist also das Meisterwerk 
eines Fünfundzwanzigjährigen. Julius Mayr schreibt in 
seinem bekannten Leiblbuch über dieses Werk folgendes: 

„Leibl malte das Bild ausserhalb der Akademie im 
Atelier des Malers Heinrich Lossow in der Schillerstrasse. 
Es war im Jahre 1869 in der Münchener internationalen 
Kunstausstellung, vielleicht eine der besten aller Zeiten, 
ausgestellt und erregte dort die Begeisterung aller Ken- 
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ner und der bekannte französische Kunstkritiker Eugen 
Mäntz sprach mit hoher Bewunderung davon in der 
Gazette des beaux arts. 

2... Zur grossen goldenen Medaille vorgeschlagen, 
wurde dem Künstler diese Ehre nur deshalb nicht zureil, 
weil von der damals massgebenden Seite die Ansicht ver- 
treten und durchgesetzt wurde, dass „einem Schüler“ 
eine solche Auszeichnung nicht gebühre. Das Bild wurde 
vom Künstler im Jahre 1870 von der Pariser Ausstellung 
weg um 6000 Fr. verkauft an eine Madame Cassini.“ 

Hoffentlich bleibr dieses herrliche Werk in Deutsch- 
land, nachdem die Miinchener Kunsthandlung es uns 
wieder erobert hat. Da es ein wertvoller Nationalbesitz 
ist, gehört es in eine unserer ersten öffentlichen Galerien. 

5; 
WIEN 

Vielleicht war es ein Symptom, dass der Deutsche 
Werkbund in Wien zu seiner bestbesuchten, zu einer 
höchst ehrenvollen Tagung kam, in Wien, das keine 
Kunst kennt, nur Kultur. Es hat sich nämlich im Laufe 
der letzten fünf Jahre geklärt, wie entschieden all die 
Probleme, die in das Arbeitsgebiet des Deutschen 
Werkbundes gehören, nichts mit der Kunst zu thun 
haben; destomehr aber mit den Problemen der Wirt- 
schaft, der nationaler Moral, der sozialen Verpflichtung, 
kurz mit dem, was zu den Elementen der Kultur gehört. 
DerWerkbund hat zu sorgen für eine Qualitätssteigerung 
der Produktion vom Sofakissen bis zum Städrebau. Wie 
das Muthesius als Epigramm formulierte. Wobei nur zu 
bedenken ist, dass in jenen ersten Sofakissen vielleicht 
mehr von wahrer, künstlerischer Leidenschaft lebte, als 
heute ein Städtebauer aufzubringen vermag. Es ist 
thöricht, diese Metamorphose vom künstlerisch Individu- 
ellen zum sozial Notwendigen übersehen zu wollen. 
Es ist inzwischen deutlich geworden, dass der Bau 
eines Landhauses einer ganz andern Provinz des geisti- 
gen Lebens gehört als das, was Rembrandt und Manet 
thaten. Und so darf man sich kaum wundern, unter 
den Führern des Werkbundes nur wenige zu finden, die 
jemals das Mysterium der Kunst auch nur von fern er- 
lebten. Ja, es ist begreiflich, dass manche dieser mora- 
lischen und patriotischen Organisatoren, die Kunst, die 
unholde, die nicht einfangbare, geradezu für eine Ge- 
fahr achten. Das kann gewiss zu fatalen Missverständ- 
nissen führen, wird aber schliesslich doch klärend wirken: 
es soll die Organisation der Kultur der Kunst keine 
Grenzen ziehen wollen, und es darf die Kunst nicht über 
die Nähnadeln und Zahnbürsten geraten. Los vom 
Kunstgewerbe! das war ein Leitmotiv der diesjährigen 
Werkbundtagung. Man beginnt vorurteillos die Zu- 
sammenhänge von Wirtschaft und Ausdrucksform zu 
suchen. In einem grossangelegten Vortrag sprach Nau- 
mann von dieser Materialisierung politischer Herrschaft 
und ökonomischer Gewalt in den Häusern, denSchlössern, 
den Tempeln. Es ist schon recht und thut gut, daran zu 
erinnern, dass zu den Pyramiden die Pharaonen und 


ihre Sklaven gehören, und dass heute kein Michelangelo 
der Kirche einen Petersdom und niemand den Königen 
ein Versailles bauen könnte, Nur, man wird bedenken 
müssen, dass das Entscheidende, so in Rom wie in Ver- 
sailles durch eine Kraft geschah, die sich nicht irgendwie 
ziffernmässig messen lässt. Diese Kraft überdauerr die 
Völker und allen Wechsel der Ökonomie und der Politik. 
Und hier, genau an diesem Imponderabil, wird sich 
früher oder später das Schicksal des Deutschen Werk- 
bundes entscheiden: ob er entschlossen ist, den Boden 
zu bereiten, den Acker zu pflägen, das Niveau und die 
Basis zu bauen, um dann zur rechten Stunde der Kunst 
die Herrschaft abzutreten. Das ist die Schicksalsfrage: 
ob Deutschland damit zufrieden sein soll, ein gehobenes 
England zu werden. Man vergesse nicht, dass dieses 
England eines der besten Ideale des Werkbundstrebens, 
von jeder Kunst entblösst ist. Und man verstehe darum 
die Sorge derer, die die Kunst lieben: wie alle Organi- 
sation der Kultur zuletzt dem eigentlichen Sinn der 
Welt, dem Rhythmus der Leidenschaft und dem flam- 
menden Ausbruch des Göttlich-Schönen dienstbar ge- 
macht werden könnte. 

Die Wiener zeigten ihren Gästen die Häuser von 
Hoffmann, auch hatten sie dem Werkbund eine Aus- 
stellung ihrer Möbel und Geräte gerichtet. Los vom 
Kunstgewerbe, dies Wort, das einer der Österreicher, 
der Sektionsrat Verter, gesagt hatte, wurde beim An- 
schauen all dieser Schönheit zum Paradoxon. Was Wien 
macht, ob Haus ob Kirche, ob Plakat ob Keramik, ist 
Kunstgewerbe. Oder ist es Graphik! Wien spielt mit 
tausend Nuancen und Liebkosungen, dass die Sinne 
sprühen und die Nerven zittern. Aber es bleibt alles 
periphär; es dringt nichts in das Zentrum der Welt. Es 
giebt in Wien keinen Maler, keinen Bildhauer, der etwas 
zeugte, was in unserm Sinne Malerei und Bildwerk ist. 
In der neuen Galerie des Belvedere hängen noch Wald- 
müller, Rudolf Alt und Schuch; hinterher kommt nie- 
mand. Marckart beherrscht das Feld. Ob das moderne 
Wien, die Powolny und Popovits, die Kolo Moser, 
Prutscher und Cizek, vielleicht nur mondäne Variationen 
dieses fleischlichen Dekorateurs sind. Oder ob das 
Völkergemisch der Wiener in den Abstraktionen des 
Ornamentes, den Asiaten verwandt, die höchste Äusse- 
rung des Formalen empfindet. Dann bliebe immer noch 
zu fragen: wo sind ihre Tempelgemälde und Buddha- 
figuren; man kann weder Klimt noch Hanak dafür zum 
Ersatz nehmen. In Wien wird man überwältigt von 
dem Ernst der Entscheidung: wann und wie aus dem 
Geschmack der Sinne und der Virtuosität aller Technik 
die Kunst sich entwirkt. Das ist es, warum wir sagten: 
Wien könnte für die Arbeit des Deutschen Werkbundes 
ein Symptom werden, oder — gewesen sein. R.Br. 

MÜNCHEN 

Die Bayrische Gewerbeschau. Man wollte in München 

diesmal keine Ausstellung machen; man wollte sich mit 


einem Markt begnügen. Etwa in der Art der Leipziger 
Messe, nur lustiger, volkstümlicher, bajuvarisch und, 
was das Entscheidende ist: auf diesen Markt sollte nur 
Qualitätsware kommen. Man plante also nichts geringe- 
res als ein Rigorosum der deutschen Produktion: ob sie 
den Schund endgültig überwunden habe, ob sie aus- 
schliesslich das Gute und das Schöne leiste. Diese Prü- 
fung wurde nicht bestanden. Und so weiss man heute 
sehr genau, dass Bayern (und um das gesamte Deutsch- 
land steht es wahrscheinlich schlechter) noch nicht ver- 
mag, grosse Markthallen mit einwandfreier Ware, gar 
mit schönen Geräten zu füllen. Es würde gar nicht so 
leicht sein, in München zehn brauchbare Stühle, zehn 
nutzbare Gläser, Waschgeschirre oder Teppiche zu finden. 
Gewiss, es ist vieles da, was man sich gefallen lassen 
darf; es mangelt aber noch an dem normalen Niveau, 
an jener Selbstverständlichkeit, die man Kultur heisst. 
Das ist zu begreifen: es spiegelt die geringste Form, sei 
es ein Trinkgefäss, sei es eine Haarspange, das innere 
Wesen der konsumierenden Nation. Solange Deutsch- 
land nicht neu und fest geschichret wird, bekommt es 
keinen Kanon der Ware. Man denke an England: die 
Musterungen des Morris werden noch heute verkauft, 
genau, wie vor zwanzig Jahren; die englische Textil- 
industrie webr stets die gleichen Typen. Deutschland 
steht noch im Zeichen der Nouvaute. Das bedeutet 
wohl einen gewissen Reichtum an Ideen und Willen, 
aber doch mehr eine Verschwendung und einen Mangel 
an ehrwürdiger Tradition. Noch für lange Zeit werden 
wir der Antreiber und der Erzieher bedürfen. Immer- 
hin bleibt erfreulich, dass das Kunstgewerbe sich wan- 
delte und aus einer Artistik des Einzelnen zur Qualitäts- 
ware der Allgemeinheit wird. Es kommt nun alles 
darauf an, dass jeder Konsument an der Stabilisierung 
eines würdigen Niveaus der Normalproduktion mit- 
arbeitet. 

Die Gewerbeschau wollte nicht mit dem erprobten 
Mittel des komplett eingerichteten Ausstellungsraumes 
wirken; es sollte keine architektonisierende Zusammen- 
fassung über das Wesen des Einzelnen hinwegtäuschen. 
Jeder Gegenstand sollte für sich selber einstehen. Nur 
die Hallen in ihrer Ganzheit wurden ausgeschmückt, 
ein wenig turbulent, ein wenig Kirmes und Alpenball. 
Wobei Riemerschmid den Vogel abschoss: blaurore 
Jodlerstimmung. Niemeyer hingegen zeigte, dass man 
solch einen Markt auch zivilisiert herrichten kann, ohne 
dabei langweilig zu werden. Seine Art ist sehr sym- 
pathisch und in Sachlichkeit reich. Hingegen kann bei 
Troost und Veil das Misstrauen nicht ganz ruhig bleiben; 
beide drängen gewaltsam nach Ekstasen. Und machen 
so wieder Kunstgewerbe, wo uns Gewerbe nottut. 


R. Br. 


Y 


3/2 


NEUE BÜCHER 


Formprobleme der Gotik von Wilhelm Wor- 
ringer, Verlag R. Piper & Co., München 1911. 

Worringers Arbeit stellt sich nur äusserlich dar als 
eine Untersuchung der Gotik, im weitesten Umfange 
dieser Stilbezeichnung; dem inneren Wesen nach ist 
dieses Buch die Auseinandersetzung, die ein wertvoller 
Denker mit sich selbst hat und die sich des historischen 
Formproblems nur bedient, um etwas recht Lebendiges 
und Gegenwärtiges zu formulieren. Freilich kommt 
diese heimliche Tendenz, kommt die „heimliche Gotik“ 
in der Geistes- und Temperamentsanlage des Verfassers 
nicht so klar zum Ausdruck, dass der neutrale Leser sie 
entdecken könnte. Es ist zu fürchten, dass man dem 
Buch eine gewisse Zwitterhaftigkeit vorwerfen wird: 
die Kunsthistoriker werden die Darstellung nicht metho- 
disch genug finden, und die nach unmittelbarer Leben- 
digkeit verlangenden Geister werden finden, dass Wor- 
ringer sich mit dem Geschichtlichen zu tief eingelassen 
hat. Seiner ganzen Natur nach gehört dieses Buch zu 
jener Reihe, die Ruskin eröffnete, als er das Für und 
Wider der Gotik und Renaissance abwog. Ruskin that 
es mit einem entschiedenen programmatischen Willen 
und mit dichterischem Temperament; Worringer sucht 
es objektiver, gelehrtenhafter zu thun. Er möchte Rus- 
kin und Taine vereinigen, kann man sagen. Was er 
erzielt hat, ist äusserst respektabel. Er stellt sich mit 
dieser zweiten grösseren Arbeit als einer der Gründ- 
lichsten und Lebendigsten unter den jiingeren Kunst- 
denkern hin. Mir hat dieses Buch etwas entschieden 
Neues nicht gebrachr, weil ich zu yerwandten Denk- 


573 


resultaten in einigen Hauptpunkten schon seit längerer 
Zeit gekommen bin. Aber auch wohl darum, weil das 
ungeheure Problem zu wenig erschöpft worden ist. Das 
ist aber nicht zu verwundern. Das Wagnis mit so in- 
brünstigem Ernst nur begonnen zu haben ist schon wert- 
voll. Wir stehen erst am Anfang der Stilpsychologie. 

Gefährlich erscheint die Art von drei Typen aus zu 
denken: vom primitiven, vom klassischen und vom orien- 
talischen Menschen aus. Der Schriftsteller macht sich 
solche Typen leicht zurecht wie er sie braucht, ohne 
es selbst zu wissen. Diese Methode überhaupt mit dem 
zu beginnen, was man am wenigsten kennt, mit dem 
Urzuständlichen, ist voller Gefahren. Vielleicht käme 
man dem Mysterium der Gotik näher, wenn man von 
der Gothik des achtzehnten Jahrhunderts, vom Rokoko 
ausginge, oder sogar von van de Velde und seiner 
Geistesart, wenn man also mit dem besser Bekannten 
das Entferntere zu ergründen suchen würde. Ein Ver- 
gleich allein der geistigen Zustände zwischen 1750 und 
1780 mit dem Zeitgeist zwischen 1200 und 1300 wiirde 
zu seltsamen Parallelen führen und zeigen, wie grossen 
Teil eine faustische und freche Geistesfreiheic an der 
Kiihnheir der Kathedralen harte. 

Aber dieser Einwand soll nur zeigen, wie Worringer 
seine Leser anzuregen und produktiv zu machen ver- 
steht, mit welch starkem Temperament er dazu auf- 
regt die tiefsten Ideen der Geschichte zu denken, Es 
giebt diese schöne Arbeit den Gedanken ein, dass sich in 
ihrem Verfasser etwas wie ein neuer Wölfflin ankündigt. 

Karl Scheffler. 


Hans W. Singer, Unika und Seltenheiten im Kgl. 
Kupferstichkabinet zu Dresden. Leipzig, Glass & Tuscher 
1911. 4. 

In einer Art von Srammbuch şo Raritäten des Dresd- 
ner Kupferstichkabinets abzubilden, isteine gute Idee ge- 
wesen. Manchem Benutzer der Sammlung wird das 
Buch willkommen und eine bessere Erinnerung sein als 
die übliche Postkartenserie. Der Verfasser meint, es wäre 
ihm leichter gefallen, soo Unika und Selrenheiten zu 
wählen als $o. Da nimmt er den Mund etwas voll, denn 
soo Rarissima des Kupferstichs giebt es wohl überhaupt 
nicht, auch wenn man alle Kupferstichsammlungen aus- 
kehren wollte. Wer das Album durchnimmt, hat keines- 
wegs die Empfindung; dass der Verfasser sehr aus dem 
Vollen geschöpfthabe, er wird vielmehrfeststellenmüssen, 
dass viele der abgebilderen Blätter in eine Sammlung von 
graphischen Seltenheiten nicht hineingehören. Dazu ge- 
hören z. B. Cranachs Luther als Junker Jörg, der sich 
in vielen Sammlungen findet, Janinets Marie Antoinette, 
wohl alle aufgenommenen englischen Schabkunstblätter. 
Die Bezeichnung Unikum wird vom Verfasser häufig 
hypothetisch eingeschränkt. Das ist doch wohl nicht zu- 
lässig. Wenn ich zwei Arme habe, bin ich nichr beinahe 
einarmig. In drei Fällen, die ich leicht kontrollieren 
konnte, ist die Angabe Unikum unrichtig. Von Flötners 
Prunkbetr befindet sich ein zweiter Abdruck іп Wien 
(war aus I. Reimers Buch über Flétner zu erfahren). 
Rembrandts Verkündigung an die Hirten im ersten Zu- 
stand ist in einem zweiten Exemplar imBritish Museum. 
Dies hätte dem Verfasser, der ein grosses Werk über 
Rembrandts Radierungen herausgegeben har, bekannt 
sein müssen. In den Büchern von Rovinski und W. v. 
Seidlitz, war es leicht nachzuschlagen. Oder Rovinski 
und Seidlitz irren, dann war hier der Platz den Irrtum 
Die im erwähnten früheren Buch 
zuerst ausgesprochene überraschende Meinung, die Ra- 
dierung rühre nicht von Rembrandt her, wird vom 
Verfasser bei dieser neuen Gelegenheit leider wieder- 
holt. Von Burgkmairs Helldunkelschnitt Bildnis des 
Papstes Julius II. besitzt Braunschweig ein zweites Exem- 
plar mit der Adresse Jost de Negkers, von Campbell 
Dodoston in die Literatur eingeführt (II, 87). Das 
Dresdner Kabiner ist eine der wenigen Sammlungen, 
die eine grössere Anzahl der seltensten Radierungen 
von Hercules Seghers besitzt. Eine vollständige Aus- 
gabe, seir langem geplant und vorbereiter, ist gerade 
im Erscheinen begriffen. Diesen Zeitpunkt haben so- 
wohl das British Museum wie das Dresdner Kabinet 
gewählt, um noch vorher einige ihrer Seghersblatrer 
zu publicieren, Das Dresdner Kabinet hat mehrere 
Unika in seiner Seghersmappe. Aber nicht die hat Singer 
gewählt, sondern gerade die beiden, die in vielen Exem- 
plaren erhalten sind (so weit man bei Seghers von viel 
sprechen kann), Als ob erSeghers undRembrandt gleich- 
wertig wäre, wird zum Schluss ein Stich reproduziert, 
den ein törichter Mensch des achtzehnten Jahrhunderts 


richtig zu stellen. 


auf eine Eierhaut gedruckt hat. Nach der Geschmack- 
losigkeit ist ein solcher technischer Witz den geschnit- 
tenen Kirschsteinen der alten Kunstkammern gleichzu- 
stellen. Überflüssig erscheint mir auch die Wiedergabe 
eines Teigdruckes. Ein längst verstorbener Museums- 
beamter hat vor Jahren einmal seinem unbeliebten Vor- 
gesetzten den höhnischen Vers angehängt: 
Teigdruck, Schrotblatt, Inkunabel 
hält der Chef für miserabel. 
In der Bewertung der Teigdrucke wird man sich heute 
an die Seite des verleumdeten Chefs stellen müssen. 
Sie können weder künstlerisch noch historisch und nur 
technisch interessieren, Auf photographischem Wege 
sind sie nicht abzubilden, ob Teigdruck oder ein Stück 
Linoleum, ist auf der Photographie nicht zu erkennen. 
Die den Tafeln (warum sind die aber nicht numeriert?) 
vorgesetzten Erklärungen geben alle Auskunft, die der 
Leser erwartet. Manchmal auch eine Anekdote, die 
aber wird, auch wenn sie nicht wahr ist, dem Leser, 
der ausserhalb der zunächst interessierten Fachkreise 
steht, die Lektüre würzen, Die Einleitung giebt eine 
lesenswerte Geschichte des Dresdner Kabinets. Zum 
Schluss ein stark aufgetragenes Lob der gegenwär- 
tigen Verhältnisse. Nun sind die Einrichtungen im 
Dresdner Kabinet vortrefflich, die laute Anerkennung 
hätte der Verfasser aber andern überlassen müssen (die 
dazu auch gern bereit sind). Im Munde des Verfassers, 
der der Direktion des Dresdner Kabinets angehört, ist 
es Eigenlob mit der bekannten Wirkung. Die Behaup- 
tung: die Dresdner Einrichtungen wurden vorbildlich, 
beiNeugründungen holte man sich in Dresden denbesten 
Rat, ist ausserdem historisch unrichtig. Wenn ich aber 
nicht selbstthun will, was ich eben radelre, kann ich nicht 
korrigieren und nur meinen, dass hier die Äusserung 
eines antipreussischen Partikularismus vorliegt. 
I. Springer. 

Georges Wooliscroft Rhead: History of the 
Fan. London. Kegan Paul, Trench, Trübner & Со. 
1910. 

In dieser ,,Geschichte des Fächers“, die so dick ist 
wie ein Band der „Sixtinischen Kapelle“, ist nicht nur 
von der Geschichte des Fächers die Rede, sondern noch 
von vielen anderen Dingen natürlich, von Mythologie 
und Geschichte, von Kunstgeschichte und Kulturge- 
schichte, von Dichtern, Versemachern, Schriftstellern 
und Dilettanten, Sammlern und Fabrikanten, von Kostüm 
und Moral, und gelegentlich auch von dem Zusammen- 
hang, in dem einige dieser Faktoren zueinander stehen. 
Man sieht, der Standpunkt, von dem der Verfasser, in 
der Kunstwissenschaft bekannt als Autor der „British 
Pottery Marks“, an seine Aufgabe herangetreten ist, 
ist der des gelehrten Antiquars. Nach einer poetisie- 
renden Einleitung, in der es von Amoretten und Frauen 
wimmelt, wird uns die Geschichte des Fächers im Alter- 
tum, bei den Ägyptern und Mesopotamiern, bei den 
Griechen und Römern mitgeteilt, dann machen wir eine 
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Reise zu den Naturvölkernundkommenim Orient wieder 
an die Kultur heran. Kirchlich und byzantinisch wird 
es, wenn wir den Abschnitt über das mittelalterliche 
Flabellum, das von den Römern stammt, beginnen. 
Und dann im zweiten Teil wird das behandelt, was uns 
doch am meisten interessiert, die Geschichte des ge- 
malten Fächers im 17. und 18. Jahrhundert, sie wird 
durchalleLänder des Abendlandes hindurch verfolgt. Ein 
Supplement dazu bietet der mehr kulturhistorisch inter- 
essante Abschnitt über gedruckte Fächer; und das glück- 
licherweise kurz geratene Kapitel über den modernen 
Fächer bilder den Beschluss. 

Sovielüber die Anlageder Untersuchung. AlsQuellen 
sind die nicht sehr zahlreichen Vorarbeiten zu nennen, 
von Blondel, Bouchot, Uzanne, Buss, Schreiber, Salweys, 
Linas, Giles, Mantz und Blaue; ferner Ausstellungs- 
karaloge: 1870. South Kensington (Text у. Redgrave). 
1878, 1889, 1890 Drapers Hall. 1891. Karlsruhe (Text 
Marc Rosenberg). Der Vollständigkeit halber seierwähnt, 
dass van de Veldes „Conference“ die in der „NeuenRund- 
schau“ 1907 erschien, nicht citiert ist. 

Sonstaber steht dem Verfasser eine ausserordentliche 
Belesenheit zu Gebote, die alten Autoren sind ebenso 
gründlich benutzt wie christliche Kirchenhistoriker. 
DassBrantöme ausgiebig zu Rate gezogen wurde, versteht 
sich von selbst, ebenso wie Goldoni, der Spezialist. Be- 
sonders reichlich fliessen dann die Quellen für das Kapi- 
tel überden Fächerin England; von selten сіпеггеп merke 
ich Marstons „Scourge of Villainie“ an sowie Davenants 
„Love and Honour“ 1649. Ausser der dramatischen 
und erzählenden Literatur sind natürlich von grösster 
Wichtigkeit die Briefschreiber und Briefschreiberinnen 
des achtzehnten Jahrhunderts, das wohl den Höhepunkt 
der Geschichte des Fächers in allen Ländern bedeutet 
und für das auch wirkliche Sachakten, wie Innungs- 
dokumente und Privilegien, zur Verfügung stehen. Man 
sieht, es ist ein äusserst umfangreiches kulturhistorisches 
Material in dieses Buch hineinverarbeitet, und schon die 
Lektiireall der vielenkleinen meistrechthübschenMytho- 
logien und Legenden, der Berichte, Erzählungen, Anek- 
doten und Briefe gewährt selbst dem ein nicht geringes 
Vergnügen, der sich für den Helden des Buches, dieses 
zerbrechliche und heute etwas missachtere Wesen, gar 
nicht so sehr interessiert. — 

Ich will nun einige Notizen geben, in zwangloser 
Unordnung, Exzerpiertesund Glossenhaftes so wie es mir 
beim Lesen des Werkes interessant schien. Im Altertum, 
im Orient, diente der Fächer ursprünglich zum Getreide- 
worfeln und zum Anfachen des Feuers, sowie zu zere- 
monialen Zwecken. Er hat starke symbolische Bedeu- 
tung, als Zeichen der unumschränkten Gewalt, besonders 
in Persien und China. Seine Gestalt ist rhombisch oder 
rund, unter den Sassaniden oblong, in koptischer 
Kultur tritt die Palmenform auf. Das Vorbild in der 
Natur ist das Palmenblatt und das Lotusblatr, in dessen 
Aderung schon der Hinweis auf die heute gefaltete 
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Form liegt. — Bei ägyptischen Zeremonialfächern wurde 
das Bestecken mit Straussenfedern ausgebilder. — Im 
ganzen Orient geht neben dem Fächer, demblattförmigen 
Kühler, der Wedel her, zur Abwehr von Fliegen zuerst 
erfunden. Auch ihm wird mythologische und religiöse 
Bedeutung beigemessen, der Baal der Phöniker und 
Karthager, der Sonnengott, ist Fliegenbringer, Achor der 
Fliegentörer (cf. den Zeus Myriodes, den Fliegentöter 
der Griechen). Daher der Wedel als Zeichen górtlicher 
Gewalt. Zu Fächer und Wedel gesellt sich im Orient 
als drittes Symbol dann der Schirm. 

Vom Orient haben die Griechen denBlattfächer über- 
nommen, die Vestalinnen als Hüterinnen der heiligen 
Flamme, die der Anfachung bedarf. Dass auf den grie- 
chischen Monumenten des vierten Jahrhunderts v. Chr. 
so oft der Fächer in Lotusgestalt auftritt, hat mytholo- 
gische Bedeutung — die Damen, die ihn tragen, sind der 
Lotusgöttin, Venus, befreunder. Hier trirt die galante 
Beziehung deurlich auf. Auch der Federfächer kommt 
in Hellas vor, Straussen- und Pfauenfedern sind beliebt. 
In Rom wiegen als Material Holz und Elfenbein vor, 
der Fächer ist meist kreisförmig. Im fernen Orient sind 
die ältesten Beispiele die Federfächer. Den Japanern 
wird die Erfindung des zusammenklappbaren Fächers 
verdankt, der sich dann die Welt eroberr hat, 

Bei den Narurvölkern kommen vier Formen neben- 
einander vor: Palmenfächer, runde Fächer, oblonge 
Fächer undFederfächer.Diemeistensind ausStroh gefloch- 
ten. Diereligiöse Bedeutung istvorhanden in den Geister- 
beschwörungsfächern, die auf Südcelebes vorkommen. 

Den runden Radfächer (flabellum) der Römer hat 
die christliche Kirche übernommen als Fliegenabwehr 
am Altar. In profanem Gebrauch wiegen Federfächer 
vor, also Wedel, vom zwölften bis sechzehnten Jahr- 
hundert werden Straussen und Papageien dazu gerupft. 
Im fünfzehnten Jahrhundert erfreut sich der Fahnen- 
fächer, wie ihn Tizians Tochter trägt, in einigen Städten 
Italiens grosser Beliebtheit. 

Von den Ostasiaten haben die Portugiesen den 
Klappfächer nach Europa gebracht, anfangs hat er noch 
mit dem scheibenförmigen, der im Barock beliebt ist, zu 
kämpfen, doch hat er seit dem achtzehnten Jahrhundert 
durchaus gesiegt. Das stilbildende Land war Italien, hier 
hat sich Zeremoniell und Mode der Neuerung rasch be- 
mächtigt. Die einzelnen Städte und Fiirstentiimer haben 
ihre strengen Vorschriften, die sich bis auf Fragen von 
Alter, Geschlecht und Stand erstrecken, Die Motive 
zum Schmuck der gemalten Fächer sind Mythologien 
und Allegorien, oft nach damals grossen Meistern, wie 
Caracci, Guido Reni und Pietro da Cortona. Im achr- 
zehnten Jahrhundert treten pompejanische Wandbilder 
auf. Für gestochene Fächer liefert Agastino Caracci 
sehr schöne Vorlagen, doch eignet sich sein Stil vorzüg- 
lich zur „barocken“ Scheibenform, nicht zur Klappform. 

Nach Frankreich soll Catharina von Medici den 
Klappfächer mitgebracht haben, hier erfährt er nun auch 


seine klassische Formulierung; in dem Zeitraum von 
1550 bis 1780 entwickelt er sich vom Viertelkreis zum 
Halbkreis. Seine grösste Ausdehnung erreichte er um 
1730; dies war wohl der Höhepunkt der Fächerindustrie, 
die damals in der Familie der Lackarbeiter Martin die 
grössten Virtuosen hervorbrachte. In der zweiten Hälfte 
des Dix-huitiéme ward das Instrument langsam wieder 
kleiner, um in der Empireepoche, wo die Pailettenmode 
aufkam und wo sehr durchbrocheneFächer beliebt waren 
(lorgnettes), zu einem winzigen Gegenstand zusammen- 
zuschrumpfen. Allerdings war die übrige Tracht der 
Damen ja damals auch nur auf das Notwendigste be- 
schränkt. — Ob die grossen Meister des Jahrhunderts 
selbst Fächer bemalt haben, ist sehr zweifelhaft. Der 
Watteaufächer aus dem Besitze der Pompadour in Balzacs 
„Cousin Pous“ wird demnach wohl eine Erfindung sein. 
Aber der Pariser Stil, wie ihn die Chevalier, Josse, Boguet, 
Hebert, Race, und Madame Vérité pflegten, war durchaus 
massgebend im Abendland. Der Fachermaler Cano de 
Aravola in Madrid gab die Produkte seiner Thätigkeit 
wahrend eines in Zurückgezogenheit verbrachtenWinters 
nicht als eigene Arbeiren aus, sondern als Pariser Import. 
— Die gedruckten Fächer, für die seit Callots Zeit die 
Kupferstecher thiitig waren, (zum Beispiel A. Bosse und 
N. Loire) haben zum Teil nicht so sehr künstlerisches 
als vielmehr kulturhistorisches Interesse. Hier konnte 
man ganz tief in Allegorie und Historie hineingehen, 
auch sehr mit Inschriften operieren und die Tagesge- 
schichte illustrieren. So ward der Fächer der Träger des 
fliegenden Blatts, Marlborough und Ballonfahrten lernen 
wir kennen, Amerikas Trennung von England und die 
Abschaffung der Sklaverei; wir erfahren, was die belieb- 
testen Opern und Komödien waren und wissen uns am 
Schluss, als es wieder politisch wird, vor Napoleon nicht 
mehr zu retten. 

Der Abschnitt über den Fächer in England ist natür- 
lich besonders reich. Das Interesse für den Fächer ist ja 
heute vornehmlich in England lebendig. Der Klappfächer 
tritt häufig auf nach 1600, also nach dem Import durch 
East Jndia Co. Dann folgt Import von Italien, und Ende 
des siebzehnten Jahrhunderts kommen mit den Huge- 
notten französische Fächermacher nach London. Um die 
Mitre des achtzehnten Jahrhunderts, in dem im übrigen 
der französische Einfluss vorwiegt, ist abermaliger starker 
Import von Ostasien zu verzeichnen. Der berühmteste 
Fächermaler war Poggi, der um 1780 nach den Vor- 
bildern von Reynolds, Angelika Kauffmann, West und 
Cipriani arbeitete. Ein berühmter Fächermaler hiess 
Pinchbeck, andere Chandler und Wilson. Für gestochene 
Fächer gab, abgesehen von Bildern der Tagesgeschichte, 
natürlich Bartolozzi die Vorlagen ab. 

In Deutschland und Holland überwiegt der französi- 
sche Geschmack, gelegentlich durchsetzt mit Chinoiserien. 

Seit 1829, wo die Herzogin von Berri einen Kostüm- 
ball in Louis XV, arrangierte mit alten Fächern aus dieser 
Epoche, hat sich das neunzehnte Jahrhundert diesem 
Kunstzweig wieder zugewandt. Die Künstler aus der 


ersten Hälfte desselben haben dafür gelegentlich ge- 
arbeitet, und Gavarni erklärte einst einen Fächerentwurf 
für seine beste Zeichnung. Man hat sich dann mit 
Spirzenfächern, Federfächern und Autographenfächern 
beholfen, von den lithographierten Fächern ganz zu 
schweigen. In neuester Zeit haben unter den Kunsthand- 
werkern Margarete Erler (mit Stickerei und Spitzen- 
arbeiten) und Charles Conder eine gewisse Bedeurung 
erlangt. 

Dies ist nur ein fragmentarischer Überblick über 
einige Resultate des Buches, das als Materialsammlung 
und Quelle einen Wert ersten Ranges besitzt. Es ist 
nicht nötig hinzuzufügen, dass ausser dieser historischen 
auch die kunstgewerbliche Frage, die nach Material und 
Technik, eingehend behandelt ist. Ausser acht gelassen 
ist dagegen der Gesichtspunkt der Fälschungen, über die 
ja auch in Eudels Fälscherbuch nichts steht. Giebt es 
keine Fächerfälscher? Woran kann man alte Fächer von 
Imitationen unterscheiden? — 

Man würde von diesem Standardwerk Dinge ver- 
langen, die es garnicht geben will, wollte man darin 
Wertungen suchen. Wir erfahren nicht, wo, künstlerisch 
genommen, der Höhepunkt liegt und ob der Kenner des 
ganzen Materials nicht doch gewisse Stücke der Italiener, 
zum Beispiel des Leonardo Germo, den vielbewunderten 
Franzosen vorzieht. Und es wird uns auch nicht gesagr, 
ob und warum die meisten modernen Fächer, sobald sie 
mit bildlichem Schmuck auftreren, schlecht sind, und dass 
Frank Brangwyns „Fächer in Blau“ eben kein Facher ist, 
sondern eine Skizze für ein Wandgemälde. Die Ästhetik 
des Fächers bleibt immer noch zu schreiben, Dies wäre 
eine Aufgabe für jemand, der die Stilgeschichte der 
Kalendermalerei und der Porzellanmalerei beherrscht. 
Dass man sie aber jetzt tiberhauptwird schreiben können, 
verdankt man diesem ausgezeichneren Buche. 

Auch die Abbildungen sind ein ganz hervorragendes 
Ouellenmaterial. Nicht weniger als 27 Farbenrafeln, 
127 Schwarzweiss-Tafeln und 80 Strichätzungen illu- 
strieren den Band. Besonders die farbigen Reproduk- 
tionen sind von der erstaunlichsten Vollendung, mit 
allen Raffinements der Technik gemacht, Eine Anzahl 
der berühmtesten und schönsten Stücke des siebzehnten 
und achtzehnten Jahrhunderts wird einem auf diese 
Weise in getreuem Facsimile vor Augen geführt. Auch 
Ше Schwarzweiss-Blätter sind sehr gut, nur ist nicht zu 
verstehen, weshalb die Reproduktion des Callotfächers 
nicht ganz scharf ist. 

Die Namen der Fächersammler erfährt man am 
leichtestenaus dem Abbildungsverzeichnis. Vonfrüheren 
Sammlungen nenne ich die der Königin Elisabeth von 
England, der man zu Neujahr Fächer schenkte — sie 
besass schliesslich an зо Stück. Dann die der Kaiserin 
Eugenie von Frankreich. Die berühmteste Sammlung, 
die der Lady Schreiber, befindet sich jetzt im South- 
Kensington - Museum. Vielleicht hätte noch die inter- 
essante und sehr reichhaltige Sammlung Buzzacarini 
de Bojano erwähnt werden können. E. Waldmann. 
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levogts Talent ist nach zwei 
Seiten zugleich interessiert. 
Der Maler in ihm will das 
Leben im Raum schildern, 
will vom Erlebnis der An- 
schauung ausgehen und die 
Natur in ihrer Kraft, Zartheit 
und kosmischen Farbigkeit darstellen; den zeich- 
nenden Illustrator in Slevogt aber lockt die Dar- 
stellung dramatischer Spannungen und erzählen- 
der Situationen, ihm wird das Leben aktiv, er 
sucht den Einfall und schenkt den Zeitgenossen ein 
Bilderbuch moderner Lebensempfindungen. Da 
Slevogt fühlen mag, dass er diese beiden Talent- 
kräfte ein für alle Mal nicht zu verschmelzen im- 
stande ist, da es aber auch unmöglich ist, eine Malerei 
des zuständlich Ruhenden und eine Zeichenkunst 
voll poetischer Beweglichkeit ein für alle Mal 
gegeneinander abzugrenzen, so hat er sich eine 
künstlerische Zwischenform geschaffen, eine Form 
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malerischer Improvisation, in der Maler und Illu- 
strator sich begegnen und sich zusammenthun kön- 
nen, die den Maler zu zeichnen und zu illustrieren 
und den Illustrator zu malen gestattet. 

Diese Form hat der Instinkt der Begabung 


erst im letzten Jahrzehnt gefunden. Vorher, also 
in der Münchener Zeit vor 1900, waren der 


Wille zur reinen Malerei und der Trieb zum Illu- 
strativen noch nicht zweierlei. Zur Zeit, als der 
„Totentanz“, die „Salome“, und vor allem das 
Triptychon „Der verlorene Sohn“ entstanden, 
wollte Slevogt alle seine Kräfte immer in jedes 
Werk legen. Darum ging er damals so leiden- 
schaftlich auch auf Rembrandts Spuren, was der 
hier abgebildete „verlorene Sohn“, vor allem das 
bedeutende Mittelstück, in jeder Form fast beweist. 
In dem Augenblick aber, wo Slevogt die Not- 
wendigkeit einsah, seine Malerei über das atelier- 
haft Altmeisterliche hinaus, wozu München so 
sehr verführt, zu entwickeln, wo der Wille zu 


279 


einer modernen Anschauung und Technik er- 
wachte, hat er dann wohl eingesehen, dass einem 
Schüler der Zeit, wie er es sein wollte, die Syn- 
these eines Rembrandt oder nur eines Delacroix 
unmöglich ist. Sobald Slevogt als Maler, aus der 
Diezschule und von der abklingenden Historien- 
malerei herkommend, auf Uhde, auf Liebermann, 
Trübner und die Franzosen zu blicken begann, 
musste er seine beiden Talentkräfte gesondert aus- 
bilden, musste der Illustrator seine eigenen Wege 
über Böcklin, Delacroix und Daumier zu einer 
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neuen Art von Menzeltradition suchen, im Ver- 
trauen darauf, dass die Persönlichkeit den duali- 
stischen Absichten Bindemittel genug sei. Natür- 
lich ist die Trennung allmählich vor sich ge- 
gangen; auch haben die beiden Talentkräfte immer 
wieder Versuche gemacht sich in umfangreichen 
dramatischen Darstellungen mit neuer Grösse zu ver- 
einigen. Bilder wie „Der Ritter und die Mädchen“, 
der „Hörselberg“, die „Marietta“, selbst die d’An- 
dradebilder sind Beweise. Sogar in den Werken 
einer rein darstellenden Malerei, in den Bildnissen, 
Stilleben und Landschaften spürt man immer ein 
wenig noch den Illustrator insofern, als dieser 
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Einschlag Slevogts nicht sehr ursprünglichen, son- 
dern mehr eklektizistischen Malstil beweglich, geist- 
reich und persönlich macht und ihn dadurch von 
dem modernen Eklektizismus anderer unterschei- 
det. Die Grenzen verfliessen also, wie es sich bei 
einer lebendigen Produktion von selbst versteht. 
Dennoch kann man die malerischen Improvisatio- 
nen des letzten Jahrzehnts als eine Spezies für sich 
bezeichnen. Sie bilden eine besondere Gruppe im 
Ocuvre Slevogts. 

In diesen Improvisationen erscheint das Er- 
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zählende, das dauernd der Malerei nicht fernzu- 
halten ist — sei es nun als Legende oder Ein- 
fall — in einer neuen Weise malerisch vergeis- 
tigt. Diese Don Quichotte-, Simson- und Don 
Juanbilder haben nichts von der Anekdote oder 
von der Historienmalerei; es sind hingeschriebene 
Visionen eines Realisten, immer graziös, knapp 
und immer sozusagen technisch heiter. Es sind 
geschmeidige kleine Heldengedichte mit profanem 
sozialen Einschlag. Die malerische Phantasie darin 
ist geistreich geworden, und die poetische Phan- 
tasie bewegt sich stets in konkreten Gestalten und 
Bildern. Das Zeitliche erscheint ganz als ein Räum- 
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liches. Slevogts Vorstellungsleben erschafft offen- 
bar unaufhörlich Bilder, wenn er liest oder Er- 
zählungen zuhört. Er ist reich genug, um diese 
Bilder in endloser Folge aus dem Kopf malen und 
zeichnen zu können und frei genug Naturformen 
zu rhythmisieren, und in Reim und Klang zu 
bringen. Es ist in seinen gemalten Improvisationen 


ein Zug von froher Schnelligkeit und stürmischer 
Bewegtheit. Auch wo wilde Leidenschaften ge- 
schildert sind, bleibt es immer ein poetisch-male- 
risches Spiel. Slevogt giebt Ausdrucksornamente, 
die sowohl vor- wie rückwärts weisen und so die 
Begebenheit auch zeitlich malen. Bilder- 
folge, in der man Faschingserinnerungen begegnet, 
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Pferden im Gewittersturm, einem Negerwett- 
rennen, einem Mädchenraub, Simson, Don Qui- 
chotte und Don Juan, lassen nicht nur an Dela- 
croix und Menzel denken, sondern auch daran, 
welch ein glänzender Dekorateur Slevogt sein 
könnte. Ein kleiner Gartenpavillon des Gutes Neu- 
Cladow, von dem im Juliheft hier schon die Rede 
war, ist der schönste Beweis daftir, wie reich Sle- 
vogt an Einfall und Form ist, wie er „inwendig 
voller Gestalt“ ist und die Gabe hat, das Be- 
deutende wie ohne Anstrengung ornamental nie- 
derzuschreiben. Das Erfinden ist seine ganze Lust. 
Man möchte glauben, er sei nie glücklicher, als 


maassen mit viel Luft umgiebt. Ferne und Nähe 
sind bei aller Wirklichkeit voller Romantik. Schon 
die Terrainplastik erzählt etwas. Der mutige Don 
auf der Höhe, der im Vordergrund faul verdrossen 
dahinzuckelnde Sancho und der aus dem Thal 
emporsteigende Hirt — oder wer es sonst ist —: 
sie alle geben durch ihre Placierung schon die 
Suggestion des Geschehens. Die nur andeutende 
Farbe, die graziös akzentuierende Technik und die 
illusionäre Kraft der Verteilung machen aus dem 
illustrativen Einfall ein kleines Meisterwerk der 
Malerei von fortreissender Kraft. 

Drei Simsonbilder sind wie drei Akte eines 
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wenn ihm die Bilder des Lebens epigrammatisch 
aus dem Pinsel quellen, wenn er sich als Meister 
einer psychologisch-dekorativen Kurzschrift geben 
kann. 

ж 


Um diese malerischen Improvisationen kennen 
zu lernen, genügt es einen Blick auf die dem Leser 
schon bekannte Sammlung Eduard Fuchs zu werfen 
(Kunst und Künstler, Jahrgang X, Seite 449 u. f.), 
die eine ganze Anzahl von Bildern dieser Art 
enthält. 

Ein Don Quichotte (Abbildung Seite 581) 
zeigt, mit welch geistreicher Hellsichtigkeit Sle- 
vogt die Erzählung räumlich macht und gewisser- 


1906 


Dramas. Im ersten Bild (Abbildung Seite 585) 
wird Simson gefangen genommen. Der Raum ist 
voller Lärm und Tumult, voll drohender Schatten, 
verräterischen Laternenlichts und grotesker Kraft- 
anstrengung. Das Heroische ist fast gnomenhaft 
burlesk gemacht. — Das zweite Bild zeigt Simson als 
Gefangenen an der Mühle (Abbildung Seite 584). 
Es ist ganz aus der Zeichnung, aus der Schwarz- 
weisswirkung heraus gedacht. Die einzige Farbe 
ist der Fleischton. Um so mehr hebt dieser Ton 
die schmerzlich dumpfe Wut des Gefesselten her- 
vor. — Das dritte der Simsonbilder (Abbildung 
Seite 235, Februarheft) zeigt den wieder Erstark- 
ten, wie er gewaltsam die Säulen, bricht. Auch 
diese Darstellung ist aus Schwarz und Weiss ent- 
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wickelt. Mit einem prachtvollen Schwung ist das 
plebejische Heroentum des Vernichters charakteri- 
siert. Die Winkel der Glieder und der brechen- 
den Säulen allein erwecken schon dramatische 
Empfindungen. Das Bild giebt den Eindruck eines 
riesigen Gepolters, eines Dröhnens und Brechens 
und einer endlich gestillten Wut. Zugleich ist 
aber im ganz Unmittelbaren das naturalistisch Zu- 
dringliche vermieden, so dass das Sujet immer noch 
in der Atmosphäre des Spiels bleibt. 

Eine frei hingeschriebene Studie zum weissen 
d’Andrade gehört auch in diesen Kreis (Abbildung 
Seite 583). Sucht man für dieses auf Weiss und 
Grau gestimmte Bild, voller farbig zeichnender 
Lichter und Schatten, für diese helle Don Juan- 
stimmung ein Wort, so könnte man von einer 
kecken Innerlichkeit sprechen. — Ein anderes Don 
Juanbild der Sammlung zeigt eine Situation des 
letzten Aktes. (Abbildung Seite 582). Don Juan 
geht, man möchte sagen zurückweichend, dem 
steinernen Gast entgegen, Leporello entsetzt sich 
im Hintergrund und die Gefährten verschwinden 


angstvoll unter dem Tisch. Das Bild ist, in einem dun- 
keln, fast blutigen Kolorit, mit dramatisch sich win- 
denden Pinselstrichen gemalt. Es ist der ganze Auf- 
ruhr des Augenblicks, die Bewegtheit des Finales in 
der Malerei. Theater, das malerisch Ereignis wird. 

Zwei wunderschöne Improvisationen stellen 
Pferde im Gewittersturm dar (Abbildung Seite 
586). Man denkt an ähnliche Motive von Dela- 
croix. Die Gewalt des Schnaubens, sich Bäumens 
und des Umsichschlagens, des Zerrens und Galop- 
pierens, der Angst und Wut im Verein mit den 
jähen Kontrasten von Blitzhelligkeit und Wolken- 
dunkel hat etwas Fortreissendes. Es teilt sich der 
tolle Aufruhr des Elementarischen unwillkürlich 
dem Betrachter mit; aber im Schwung einer Melodie. 

Zu diesen Darstellungen wilder Kraft gehört 
auch der fressende Löwe (Abbildung Seite 588), 
der 1901 im Zoologischen Garten in Frankfurt 
gemalt worden ist. Es ist freilich eine Naturstudie; 
doch ist der illustrative Einschlag unverkennbar. 
Erinnerungen an Rembrandts Löwenzeichnungen 
und an Delacroix’ verwandte Darstellungen tauchen 
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auf, aber ohne die Selbständigkeit dieser Arbeit zu 
beeinträchtigen. Die Malerei dieser goldig schim- 
mernden Bestienpracht ist glänzend, die Raubtier- 
psychologie überzeugend. Man glaubt das Krachen 
der Knochen zu hören; die blutige Fressgier wirkt 
dramatisch. — Eine ganze Reihe von Tieraquarellen 
und Studien reiht sich diesem Bild an. 

Ein Pastell, in das mit Aquarell hineingearbeitet 
ist, zeigt Eduard Fuchs und Slevogt des Abends 
vor einem hellen Schaufenster ein Blatt Daumiers 


Ein Negerwettrennen in einer fast goyahaften 
Gewitterstimmung, mit einem wilden Gequirl von 
Gliedmaassen in der Hauptgruppe ist ein sehr 
merkwürdiges Bild (Abbildung Seite 581). Sucht 
man zu verfolgen, wie Slevogt auf den Gedanken 
dieser Darstellung kommen konnte, so zeigt es 
sich ganz, wie weithin seine Phantasie oft von 
Vorstellung zu Vorstellung eilt und wie ihn nichts 
so sehr interessiert wie das rein künstlerische Spiel 


der Einbildungskraft. 
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betrachtend (Abbildung Seite 587). Der Künstler 
hat sich selbst auf diesem Blatt eine viel zu kleine 
Gestalt gegeben. Diese Art der Selbstkarikatur er- 
innert an Menzel. Neben diesem Namen nennt man 
vor dem Bild, das fast schon eine Zeichnung ist, 
auch den Namen Daumiers, um den Stil von fern 
zu bezeichnen. Die künstlerische Haltung steht auf 
der Grenze zwischen einem Gelegenheitsscherz und 
Monumentalität. In den Charivarizeichnungen 
Daumiers ist auch diese Mischung von Ironie und 
mystischer Gewalt, von Augenblickskarikatur und 
Stimmungsdämonie. 


1907 


Unter den Darstellungen von Faschingsbällen 
fällt ein Pastell aus dem Jahre 1904 durch einen 
degasartigen Geschmack in Raumgefühl und Farbe 
auf (Abbildung Seite 580). Dass Slevogt von 
einem Ball solche Impressionen heimbringt, dass 
er aus dem Gewöhnlichen solche Extrakte zu zie- 
hen weiss, beweist, wie stark seine Augenerleb- 
nisse sind. Die Frau im hellroten Kleid vorne, die 
dunkeln Silbouetten der an der Logenbrüstung 
sitzenden Gestalten und die helle Tiefe des Saales 
mit dem bunten Gewühl: das wirkt gegeneinander 
und ineinander wie in einem lebhaften Trio. 


586 


MAX SLEVOGT, DER KÜNSTLER UND ED, FUCHS AM SCHAUFENSTER 
PASTELL MIT AQUARELL. 1907 


Ein solches Bild leitet freilich schon hinüber 


zu den Werken einer rein darstellenden, einer auf 


Eindrucksstudien fussenden Malerei. Dasselbe thut 
eine vom Balkon aus pastellierte Strassenansicht 
Unter den Linden am Abend von Kaisers Geburts- 
tag. Zum Leitmotiv ist dieser Arbeit die grell- 
stürmische Farbigkeit der Fahnen geworden. Be- 
sonders ein Rot drängt sich schmetternd hervor. 
Es ist sehr merkwürdig, wie sich der Erinnerung 
des Künstlers die Feststimmung des Abends in 
dieser Weise zusammengedrängt hat. Man kann auch 
hier ein illustratives, ein geistreich gewordenes 
Sehen konstatieren. 

Einige Skizzen vom Rennplatz haben eben- 
solche Merkmale; halb sind es Studien, halb Illu- 
strationen. Sogar in einem frühen Stilleben ist 
diese Lust an Gedankenzuspitzungen. Dargestellt 
ist ein Paradiesvogel unter einer Glasglocke. Sle- 
vopt hat daraus etwas wie ein Loblied auf das 
Kostbare und Seltene überhaupt gemacht. Er hat 
andere bijouartig glänzende Gegenstände hinzu- 
gefügt und den leblosen Dingen die Romantik sei- 
ner Phantasie mitzuteilen verstanden. 

Als das Denkmal eines Wollens, das die bei- 
den Talentkräfte, die des Malers und Illustrators, 
unlöslich vereinigen wollte, steht das Triptychon 
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„Der verlorene Sohn“ mit Recht im Mittel- 
punkt der Sammlung Eduard Fuchs’. (Abbildung 
Seite 578.) Auf dieses grössere Bild weisen die 
Improvisationen — für die das kleinere Format 
charakteristisch ist — alle in irgendeiner Weise 
zurück. Heute hat dieses Werk bereits etwas 
Historisches. Für Slevogt ist es etwa gewesen, was 
die „Olympia“ für Manet, was die „Netzflicke- 
rinnen“ für Liebermann ein höchstes 
Resultat des noch altmeisterlich gefesselten, aber 
auch altmeisterlich befestigten Talents. Es steht 
zugleich über und unter den späteren Arbeiten. 
Auch Slevogt wiederholt in seiner Entwickelung 
das Schicksal aller lebendigen Begabungen un- 


waren; 


serer Jahrzehnte; auch er zeigt — wie Manet 
und Monet, wie Liebermann und Trübner es zei- 
gen — dass eine bedeutende Einheitlichkeit ge- 


sprengt werden musste, damit ein Neuland der 
Malerei betreten und erobert werden konnte. Der 
altmeisterliche Synthetiker Slevogt musste einer- 
seits zum Impressionisten und andererseits zum illu- 
strierenden Improvisator werden, er musste sein 
Talent nach zwei Seiten zugleich interessieren, um 
ein selbständiger moderner Maler werden und zu- 
gleich doch auch dem poetischen Drang seiner 
reichen Natur genugthun zu können, 
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DETAIL DER GROSSEN ROSETTE DES NÖRDLICHEN PORTALFENSTERS IN CHARTRES 


DIE 


DER NOTRE-DAMI 


GLASMALEREIEN 


VON CHARTRES 


VON 


GOTTFRIED HEINERSDORFF 


Einer der allerpersön- 
lichsten unter den jungen 
deutschen Architekten er- 
zählte von den Fenstern 
in Chartres. Er, der mit 
feinstem Empfinden alle 
Anklänge an alte Stilever- 
meidet und eigene, neue 
Wege der Formengebung 
sucht, sprach mit glühen- 
der Begeisterung , mit 
leuchtenden Augen von 
diesen Scheiben. Nirgends 
hätte er etwas so Herr- 
liches und nur annähernd Ähnliches gesehen, und er 
kannte in Deutschland und Frankreich die meisten 
der grossen Dome, diese besten Museen der Glas- 
malerei. Jene lebendige Schilderung wurde die Ver- 
anlassung zur Reise nach Chartres. 

Chartres. Wer von den vielen Tausend der all- 
jährlich nach Paris Reisenden kennt es? Wie wenige 
aus dem kleinen Kreise der Freunde der Glasmalerei 
betraten bisher diese Kathedrale! Wie kommt das? 


Wenn man in der nicht sehr umfangreichen 
Literatur der Glasmalerei auf den Namen der Stadt 
Chartres stösst und diese oder jene Abbildung von 
den Scheiben ihrer Kathedrale findet, so fühlt man 
wohl, dass es sich um starke Arbeiten der frühesten 
Zeit handelt, ahnt aber nicht das ganz Aussergewöhn- 
liche. Alle Abbildungen, die es bisher gab, stammen 
her von Handzeichnungen, die gelegentlich einer 
teilweisen Renovation vor etwa dreissig Jahren 
ziemlich trocken und ausdruckslos angefertigt wur- 
den. Sie geben ganz unzulänglich ein wenig gutes 
Bild von der Bedeutung und vor allem von dem 
Umfang des Erhaltenen. 

So kommt es wohl, dass die Veröffentlichungen 
nicht stark genug für Chartres werben. Nicht stark 
genug vor allem, wenn man in Paris im Bann der 
in Dämmerung glühenden Notre-Dame gefangen 
ist oder in dem schier ganz aus buntem Glas gebil- 
deten Gehäuse der St. Chapelle die Glasmalerei 
einen wirklichen Siegestriumph feiern sieht, 

An die Möglichkeit einer weiteren Steigerung 
glaubt man dann kaum. 
Und doch ist dies alles nur ein bescheidener 


589 


Auftakt zu der überwältigenden Sym- 
phonie von Chartres. Niemand, der 
Freude an dem berauschenden Reiz far- 
biger Gläser hat, sollte diesen Abstecher 
von Paris scheuen, ganz abgesehen da- 
von, dass die Notre-Dame in Chartres 
auch sonst als das herrlichste und reinste 
Bauwerk der frühesten Gotik gilt. 

Nicht ganz zwei Stunden braucht 
der Zug, um einen vom Gare du Mont 
Parnasse westwärts ans Ziel zu führen. 
Die abwechslungsreiche Fahrt geht über 
Versailles durch dunkle Wälder und 
weite, gesegnete Kornfelder, durch das 
flache Land der Beauce, der Getreidekammer Frank- 
reichs. Chartres ist ihr Mittelpunkt. Ein freund- 
liches, stilles Landstädtchen mit 20000 Einwohnern, 
zum Glück für die Erhaltung der Fenster der Kirche 
fast ohne Industrie, deren Schlote mit ihrem Russ 
und Gas sonst der Herrlichkeit ein schnelleres Ende 
bereiten würden. 

Nur wenige hundert Schritte vom Bahnhof 
entfernt liegt die Kathedrale: weit über die stillen, 
einfachen und niedrigen Häuser hinaus ragen die 
beiden Türme. Der rechte südliche ist gleichzeitig 
mit dem frühesten Bauteil um die Wende des zwölf- 
ten Jahrhunderts hochgeftihrt und bildet eine wuch- 
tig ernste, ganz festgeschlossene achtseitige Stein- 
pyramide. Der linke, nördliche wurde etwa drei- 
hundert Jahre später errichtet in einer Zeit, die 
zierlich und fast spielerisch alle Flächen zu leichten 
Türmchen, Fialen und krausem Maassenwerk auf- 
löste. 

Durch saubere, schmale und winklige Strassen 
mit schmucken Magazinen gelangt man schnell und 
doch ganz unvermittelt vor die Portale des Domes. 
Die kleinen Häuser, in die er mitten hineingebettet 
ist, geben den richtigen Maasstab ftir die gewaltigen 
Abmessungen, die noch erdrückender dadurch er- 
scheinen, dass man eine ganz fensterlose Mauer- 
masse vor sieh zu haben glaubt. 
Die Gläser haben in den sieben- 
hundert Jahren, in denen Wind 
und Wetter gegen sie brausten 
eine so feine graue Patina (Wet- 
terstein) auf ihrer Aussenhaut 
bekommen, dass sie für das Auge 
von aussen völlig mit dem ver- 
witterten grauen Kalkstein zu- 
sammengehen und thatsächlich 
zunächst gar nicht in die Er- 


scheinung treten. Aus dieser geschlosse- 
nen, strengen Steinmasse, die nur durch 
ihre prachtvolle Gliederung und das edle 
Maass ihrer Abmessungen zu wirken 
sucht, schieben sich einem von Süden, 
Westen und Norden je drei mächtige 
Portale entgegen, auf die nun die ganze 
Freude am Schmücken und Ornamen- 
tieren geschüttet zu sein scheint. Pro- 
pheten und Apostel, Könige und Köni- 
ginnen in der stolzen Grösse ihrer oft 
zehn Kopflängen stehen steif und doch 
beseelt an reich durchbrochenen und 
filigranartig aufgelösten Säulen, eine 
stumme, steinerne Schildwacht, die in ihrer Strenge 
geradezu erdrückend wirkt. 

In glühender Sonne liegt der graue Stein. Aus 
Mauerrissen drängt das frische Grün. Ein warmer, 
blendender Frühlingstag ruht unter einem wolken- 
losen, heiteren Himmel. 

Die Sonne ist sonst nicht die Freundin des 
Glasmalers, der dem Baedeker misstraut, wenn er 
den Besuch eines Domes der Fenster wegen bei 
ihrem Schein empfiehlt. Ihr Glanz lässt oft die 
wohlerwogenen und weislich abgestimmten Farben- 
symphonien der gemalten Scheiben ganz anders 
erklingen, als es das gleichmässige Nordlicht der 
Werkstatt gethan. Wo eben noch bei bedecktem 
Himmel ein brennendes Rot, ein sattes Blau, ein 
silbernes Weiss und ein saftiges Grün eine herr- 
liche Einheit und einen warmen Akkord bildeten, 
entsteht in den Flimmern der Sonne häufig eine 
starke Disharmonie. In Chartres jedoch ist die 
Sonne wohl zu brauchen. Zu stark liegen hier 
Staub und Schmutz auf den Scheiben, um bei 
trübem Wetter noch einen vollen Genuss zu ermög- 
lichen. 

Um so grösser ist dann zunächst der Gegen- 
satz zwischen der sonnigen Welt vor den Portalen 
und dem völligen Dunkel im In- 
nern der Kathedrale. Ganz all- 
mählich gewöhnt sich erst das 
Auge an diesen Wechsel der Be- 
leuchtung und nun strahlen 
einem magisch aus der geheim- 
nisvollen Dämmerung von allen 
Seiten tiefleuchtende, bunteste 
Teppiche glühend entgegen. 

Die überwältigende Pracht 
dieses ersten Eindrucks lässt sich 
nicht in Worten schildern. Es 
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ist ein ungeheurer Triumph des farbigen Glases, ein 
einziger, unerhört grosser Hymnus des in bunten 
Scheiben gefangenen Lichtes. Keine Einzelheit ver- 
mag das Auge zunächst zu unterscheiden und man 
vergisst völlig sich zu fragen, ob es rankende Orna- 
mente, Figuren oder bildliche Darstellungen sind, 
die da vor einem gleissen und flimmern. 

Durch scheinbar immer neue Steigerungen wird 
man von Fenster zu Fenster gedrängt. Sind hier 
eben Tausende von geheimnisvoll leuchtenden, 


blauen Saphiren tiber die Fläche gestreut, so ist das 
daneben liegende Fenster wie übergossen mit 
glühenden Rubinen, durchsetzt von blitzenden, blin- 
kenden Brillanten. Das Ganze aber klingt zusam- 
men zu einer unendlichen, himmlischen Harmonie. 

Einhundertsechsundvierzig grosse Fenster sind 
uns in der Notre-Dame von Chartres mit ihrem alten 
strahlenden Schmuck glücklich erhalten. Nur im 
Chor sind bedauerlicherweise einige, wenige Off- 
nungen mit helleren Grisaillen geschlossen, die 
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aber die Gesamt- 


stimmung nicht 
erheblich beein- 
Aussen. 


Das Meiste ist 
entstanden zusam- 
men mit dem gan- 
zen Bauwerk, das 
in seinem Haupt- 
teil um die Mitte 
des ` dreizehnten 
Jahrhunderts voll- 
endet wurde und 
im Jahre 1260 in 
Gegenwart Lud- 
wigs des Heiligen 
geweiht wurde. 
Von ihm ist auch 
die grosse Rosette 
im nördlichen Por- 
tal-Vorbau gestif- 
tet. Alle diese Fen- 
ster zeigen durch- 
aus romanische 
Auffassung und 
Formengebung. 

Etwa hundert 
Jahre später mö- 
gen die nicht ganz 
ebenbürtigen go- 
tischen Fenster im 
Chor gefertigt 
worden sein, wäh- 
rend aus der Re- 
naissance-Zeit nur 
ein schönes Fenster 
im südlichen Sei- 
tenschiff stammt. 

Damals sollen 
dann auch die älteren Scheiben noch einmal neu 
verbleit worden sein und in dieser Fassung haben 
sie sich bis auf unsere Tage allen Wettern zum 
Trotz verhältnismässig gut erhalten. Erst in den 
letzten Jahren ist man daran gegangen, mit einer 
wirklich notwendigen Reinigung, Neuverbleiung 
und stellenweisen Ergänzung zu beginnen. Es 
ist erfreulich zu sehen, mit wieviel wirklichem 
Verständnis und grosser Liebe der in Chartres 
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ansässige Glasmaler Lorin diese Arbeit vor- 
nimmt, Man muss dessen hier um so froher sein, 
als es ja leider eine unbestreitbare Thatsache 


GLASFENSTER ÜBER DEM NÖRDLICHEN SEITENPORTAL IN CHARTRES 


ist, dass viele der 
schönsten, alten 
Glasmalereien, die 
glücklichalle Fähr- 
nisse der Jahrhun- 
derte überstanden 
hatten, in den letz- 
ten Jahrzehnten 
durch sogenannte 
Restauration un- 
fähiger Glasmaler 
völlig 

wurden. 

Die Ursprünge 
der ganzen Glas- 
malkunst liegen im 
Dunkel. 

Wo die ersten 
Scheibef zu suchen 
sind, die aus mit 
Schwarzlot bemal- 
ten Gläsern bestan- 
den, dariiber sind 
dieKunsthistoriker 
nicht einig. Sicher 
aber ist, dass noch 
kein Jahrhundert 
verflossen war, seit 
man überhaupt 
Glasmalereien in 
unsermSinnekann- 
te, als man mit dem 
grossen Werk von 
Chartres begann. 
Und was davor lag, 
können immer nur 
Aufträge kleinerer 
Art gewesen sein, 
da ja erst mit dem 
Auftauchen der gotischen Baugedanken und den 
sich daraus ergebenden grösseren Fensteröffnungen 
wirklich Platz für den Glasmaler wurde. 

Um so wunderbarer und grossartiger ist es, 
wie prachtvoll in Chartres und in den gleichzeitig 
entstehenden Kathedralen der Ile de France diese 
völlig neue Aufgabe gelöst wurde. Das Über- 
raschendste aber ist, dass die allerfrühesten Stücke 
die schönsten wurden. Nicht etwa bloss in Zeich- 
nung und Komposition, bei denen der Zeitgeschmack 
uns heute leicht zum Primitiven und Strengen hin- 
neigen lässt, sondern auch rein glasmalerisch-tech- 
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nisch stehen wir vor ganz un- 
erhörten Leistungen. 

Professor Fritz Geiges,einer 
der besten Kenner mittelalter- 
licher Glasmalereien, sieht in 
seinem ausgezeichneten Werk: 
„Der alte Fensterschmuck des 
Freiburger Münsters“, das je- 
dem, der überhaupt Interesse 
für Glasmalerei hat, auf das 
wärmste empfohlen werden 
kann, das sogenannte Jesse- 
Fenster rechts über dem Haupt- 
portal als die früheste Arbeit in 
Chartes an. Die berühmte 
Grande Vierge im südlichen 
Seitenschiff dürfte jedoch we- 
nigstens zur gleichen Zeit ent- 
standen sein. Sicher ist, dass 
beide noch aus dem zwölften 
Jahrhundert stammen. Ihrer 
ganzen Art nach sind sie unter- 
einander vollkommen ver- 
schieden. 

Das Fenster, das die grosse 
Madonna enthält, ist bei einer 
Breite von etwa 2,50 Meter 
und einer Höhe von fast 7 Meter 
mit einem stumpfen Spitzbogen 
geschlossen. In der oberen 
Hälfte nimmt drei Felder zwi- 
schen den einfach geraden 
Sturmstangendieüber 2,30 Me- 
ter hohe, thronende Maria ein, 
die aufihrem Schoss das Chris- 
tuskind hält. Schematischstreng 
und starr, noch in byzanti- 
nischer Formengehung sitzt die 
heilige Jungfrau auf einem nie- 
drigenThron voreinemdunkel- 
roten Hintergrund. Sie ist ein- 
gehüllt in einen Mantel aus 
lichtem Blau, wie es in gleicher 
Klarheit und Reinheit der Farbe 
im ganzen Dom nicht wieder- 
kehrt. Als Himmelskönigin 


trägt sie eine goldene Bügelkrone, geschmückt mit 
glitzernden Rubinen. Wunderthätig war die 
St. Vierge von Chartres und weither wallfahrteten 
die Kranken zu ihr. Wer sie gesehen, begreift, 
dass sie Gläubige wohl aufrichten und ihnen helfen 
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scheinen könnten. 

In gleichem Schema sitzen über dem David 
vier Könige und die Mutter Maria in dem Geäst, 
an dem sie sich mit emporgestreckten Armen halten, 


konnte, denn sie zwingt heute 
noch Ungläubige in die Knie. 

Überaus interessant und 
von einem Rafhnement, wie es 
in der Glasmalerei späterer 
Zeiten kaumwieder vorkommt, 
ist bei dieser Scheibe die Tech- 
nik der Schwarzlotmalerei. 
Alle völlig gedeckten Haupt- 
konturen sind aufbeiden Seiten 
von parallel geführten, etwas 
helleren Linien begrenzt, in die 

еп und Zickzack-Orna- 
mente radiert sind. Es wird 
dadurch ein feines Flimmern 
längs aller Konturen und ein 
überaus weicher Übergang zur 
Fläche erreicht. 

Die übrigen Teile dieses 
Fensters sind einige Dezennien 
später entstanden und bilden 
eine würdige Fassung für diesen 
Edelstein. Vierzehn Engel von 
je etwa 70 Zentimeter Grösse 
schwingen vor der Himmels- 
königin Weihrauchkessel und 
leuchten ihr mit schlanken, 
hohenKerzen. Dieneun Sockel- 
telder sind mit Szenen aus dem 
Leben Christi gefüllt. 

Dasvorhererwiábnte,,Jesse- 
Lenster": gilt den Franzosen als 
die schönste Scheibe von Notre- 
Dame. Auf blauem Grunde 
wächst aus dem Leibe Davids 
der Christus-Stammbaum em- 
por, auf dessen oberstem Aste 
der Erlöser selbst sitzt. Zu- 
nächst sieht man nur das wun- 
dersam weisseGeranke des Bau- 
mes auf der smaragdnen Fläche. 
Die sparsame und geschickte 
Verwendung des blitzenden 
Weiss zeichnet überhaupt die 
französischen Scheiben dieser 
Epoche aus und macht Farben- 


stimmungen möglich, die sonst leicht zu süsslich er- 


während Christus selbst mit gesenkten 
Händen in die Zweige greift. Sieben 
Scheiben umkreisen den Erlöser, jede 
umgeben von einem Schriftenring, in 
denen die grossen Tugenden, sapientia, 
fortitudo usw. verzeichnet sind. 

Zu Schriftbändern und Tafeln 

reifen die Glasmaler nur dort, wo 

sie allein durch die Darstellung den Inhalt nicht aus- 
reichend erklärt glaubten. Die Fenster sollten ja 
sicher in erster Linie Bilderpredigten für die des 
Lesens unkundige Gemeinde sein. So finden sich 
vor allem fast immer Namensinschriften bei den 
Einzeldarstellungen von Königen, Propheten und 
Aposteln, die man in jener Epoche noch nicht durch 
bestimmte Attribute charakterisierte. Sehr geschickt 
wurden diese Schriftstreifen dann zur Belebung und 
Gliederung der Komposition verwandt. 

Die schönsten Beispiele hierfür bilden die beiden 
grossen Rosen in der nördlichen und der südlichen 
Portalvorhalle mit den je fünf darunter befindlichen 
schlanken Spitzbogenfenstern. Die nördliche wurde 
1911—1912 restauriert, so dass man von der 
Rüstung aus die Arbeit in allen Einzelheiten und in 
nächster Nähe betrachten konnte. 

Überraschend ist dabei die grosse Ähnlichkeit 
der Auffassung mit der der Königsfenster im Strass- 
burger Münster, zu dessen Bau, wie sicher feststeht, 
Architekten und Bildhauer von Chartres kamen. 
Ohne Zweifel sind ihnen auch die Glasmaler gefolgt. 

Melchisedek, David, Salomo und Aron flan- 
kieren die heilige Anna, die die Maria als Kind auf 
dem Arme trägt. Die Männergestalten messen über 
doppelte Lebensgrösse und Marias Mutter übertrifft 
sie noch um Haupteslänge. In entsprechenden 
Fenstern über dem Südportal stehen die grossen 
Propheten des Alten Testaments und tragen aufihren 
Schultern die Evangelisten, die über diesen Riesen- 
gestalten kindlich klein wirken. 

Während der Kopf der Grande-Vierge aus 


einem Stück Glas geschnitten wurde, 

sind bei diesen zehn grossen Fi- 
guren die Augen aus anders gefärb- | 
tem Glas herausgeschnitten und сіп- ) 
gebleit, was die gleichfalls in Strass- « 
burg wiederkehrende, brillenartige E 
Wirkung ergibt, die man hier vom 47 
Schiff der Kirche aus kaum wahr- 
nimmt. Wenn es auch wahrscheinlich ist, dass 
die Glasmaler zu diesem Zerlegen der Küpfe 
aus technischen Gründen schritten, weil sie 
Glasstücke in der notwendigen Grösse nicht her- 
zustellen und später nicht zu brennen vermochten, 
so muss man doch staunend zugeben, dass sie es 
überraschend gut verstanden, aus dieser Not eine 
Tugend zu machen. Der Eindruck der Gesichter 
ist dadurch prachtvoll gesteigert und verstärkt. 
(Siehe die kleinen Textillustrationen.) 

Einen starken Gegensatz hierzu bilden die dar- 
überliegenden ganz klein aufgelösten Rosetten mit 
ihren kleinen Gestalten der Könige und Propheten. 
Diese letzten sind nur $ 5 Zentimeter gross, aber klar 
leuchtet ihr Name der Gemeinde auf den verhältnis- 
mässig breiten Schriftstreifen entgegen. Wie diese 
Streifen in dem viel geteilten Maasswerk angeord- 
net sind, ist ein Meisterstück der Komposition. 

Es würde zu weit führen, hier mehr von Einzel- 
heiten zu erzählen. Man könnte mit ihnen ein 
ganzes Buch füllen. Der Zweck dieses Aufsatzes 
sollte nur sein, Interesse zu wecken für die Fenster- 
wunder der Notre-Dame von Chartres und 
darüber hinaus vielleicht auch für die Glasmalerei, 
für die alte und moderne, überhaupt. Sie ist für 
den Laien leider das Stiefkind neben den Schwester- 
künsten der Architektur und der Bildhauerei. Mit 
Unrecht: denn die Glasmalerei hat ehemals und 
auch in unserer Zeit Werke hervorgebracht, die 
würdig neben den bedeutendsten Schöpfungen auf 
anderen Gebieten der dekorativen Kunst genannt 
werden dürfen. 
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er aus dem Leben Eberhard Wächters und aus den Schriften von David 

Friedrich Strauss bekannte schwäbische Kunstfreund, Freiherr Karl 
von Uxkull-Gyllenband, nahm sich des jungen Weitbrecht an und schickte 
ihn, der Maler werden wollte, 1813 nach Stuttgart an Danneckers Privat- 
kunstschule. Der bertihmteste Württemberger jener Zeit, zugleich der einzige, 
bei dem ein geordneter Kunstunterricht möglich war, nahm ihn und den 
jungen Gangloff, dessen Begabung die gleiche Richtung hatte und mit dem 
Weitbrecht rasch befreundet wurde, mit Herzlichkeit und Liebe auf. Aber 
weder Weitbrecht noch der für Flaxman begeisterte Gangloff hielten das 
bei Dannecker allein gepflegte Studium nach Gipsen aus. In Bälde kehrten 
die Freunde der Schule den Rücken. Den jungen Gangloff kostete ein durch 
diese aufregende Mischung von Freiheitsglück und Zukunftssorgen begiins- 
tigtes Fieber das Leben, weshalb Justinus Kerner, der Beschützer Weitbrechts, 
zu sagen pflegte: „Die weissen Männer in Stuttgart haben meinen Freund 
umgebracht.“ Weitbrecht selbst durfte nach diesen Ereignissen nach Italien, 
wo er sich von 1815—17 an den Akademien von Mailand und Florenz 
mit peinlich durchgezeichneten Figurenkompositionen abguälte. Dass er von 
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Stuttgart fortkam, verdankte er in erster Linie 
Eb. Wächter, dem Freunde von Carstens und Koch, 
der übrigens als Maler herzlich unbedeutend war. 
Dank den trostlosen Akademieverhältnissen jener Zeit 
kam Weitbrecht nicht bloss ohne Resultate, sondern 
geistig und körperlich fast gebrochen, von Italien zu- 
rück. Er musste froh sein, dass er bei dem geschäft- 
lichrührigen und kiinstlerisch lebendigenHeilbronner 
Silberwarenfabrikanten Peter Bruckmann ein Unter- 
kommen fand In der gesunden Atmosphäre dieses 
thätigen Hauses entwickelte sich bei einfacher Tages- 
arbeit rasch die lange unterdrückte Selbständigkeit 
des vornehmen, Zeit 
seines Lebens zarten 
und verschlossenen 
Menschen. Eine Fülle 
köstlicher Umriss- 
zeichnungen verra- 
ten, mit wieviel inne- 
rem Glück er an dem 
heiteren Leben und 
Treiben in Bruck- 
manns Kinderstube 
teilnahm, wie froh er 
nun doch war, den 
anspruchsvollen Auf- 
gaben der Akademien 
auf immer entronnen 
zu sein. In Heilbronn 
wurde  Weitbrecht 
zum Künstler; und 
mit den vielen von 
1818—22 entstan- 
denen, durchweg im 
Relief entwickelten 
Kinderzeichnungen 
ist sowohl seine be- 
sondere Begabung als 
auch seine ureigenste Neigung ein für allemal fest- 
gelegt. Neben Ludwig Richter ist G. К. Weitbrecht 
der grösste Kinderfreund unter den Künstlern des 
neunzehnten Jahrhunderts. 

Den Aufstieg zum Bildhauer ermöglichte ihm die 
1824 durch Justinus Kerners Vermittlung erfolgte 
Berufung an das unter dem genialen Stuttgarter 
Techniker Wilh. von Faber du Faur lebhaft erblühte 
Königlich Wiirttembergische Hüttenwerk Wasser- 
alfingen. Dort hatte er vor allem figürliche Relief- 
szenen für den in Wasseralfingen neu eingeführten 
Eisenkunstgusszu entwerfen. Sein schon in Heilbronn 
bewährter Sinn für den Reliefstil wurde durch diese 
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Arbeiten mächtig gefördert. Ausserdem entwarf 
er in seiner Freizeit eine Reihe figürlicher Fries- 
zeichnungen, die in immer flüssiger, klarer und 
formenreicher gestalteten Kompositionen das Trei- 
ben im Hüttenwerk und die Arbeit draussen auf 
dem Land schilderten. Der vertraute Inhalt dieser 
Entwürfe musste auf Wilhelm I., den als „König 
der Landwirte“ bekannten Monarchen, den besten 
Eindruck machen. Mit der Ausschmtickung seines 
„Rosenstein“ beschäftigt, gab er Weitbrecht 1826 
den ersten und letzten grossen Auftrag. Über den 
Säulen des Speisesaals sollte ein fast meterhoher 
Relieffries mit Schil- 
derungen des Land- 
lebens entstehen. Die 
rasche Fertigstellung 
dieser Arbeit brachte 
dem Wasseralfinger 
Modelleur die heiss- 
ersehnte Möglichkeit 
weiterer Ausbildung. 


Im Sommer 1823 
zog Weitbrecht zum 
zweitenmal nach 
Italien. 


Thorwaldsen, 
dem er in Rom Ab- 
driicke seiner Arbei- 
ten brachte, hielt mit 
warmer АпегКеп- 
nung nicht zurtick, 
ja er zeigte jedermann 
mit reizender Begeis- 
terung die Werke 
des neuen schwäbi- 
schen Talentes, dem 
seine Werkstätten zur 


freien Benützung 
offen standen. Im übrigen beschränkte sich Weit- 
brechts Verkehr auf seinen engen schwäbischen 


Kreis. Von Gegenbaur, seinem Kollegen am Rosen- 
stein, dem Wilh. Kaulbach Stuttgarts, hielt er sich 
fern. Um so wichtiger waren ihm die jungen 
Biberacher Maler Bernhard Neher und J. F. Dieterich. 
Nehers Verkehr mit Cornelius, Overbeck und 
Richter, der ihn mit Wächters Freund, dem Schwaben- 
vater Koch, und mit dem jungen Genelli hätte zu- 
sammenbringen müssen, scheint der schwerblütige 
Unterländer nicht geteilt zu haben. Julius Schnorr 
von Carolsfeld, damals auf der Höhe seiner Kunst, 
war schon in München, und die wichtigen Verbin- 
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dungen, die der gesellige Neher mit Führich und 
Preller, C. Speckter und Karl Milde anknüpfte, er- 
gaben sich erst nach Weitbrechts Abschied von 
Rom. Dem trotz häufiger Fieberanfälle aufsErnsteste 
um das Problem der Form ringenden Bildhauer 
wäre es in diesen immer lustigen Malerkreisen doch 
nie wohl geworden. Kurz vor Weitbrechts im Früh- 
jahr 1830 erfolgter Abreise hielt Neher den Kopf 
des schweigsamen Freundesin einer trefflichen Zeich- 
nung fest. 

Inzwischen war in Stuttgart die seit der Auf- 
lösung der hohen Karlsschule (1794) in Aussicht 
gestellte Gründung einer Kunstschule erfolgt. 
Weitbrecht, der sich nicht der Massenproduktion 


G. 
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eines Dannecker oder Thorwaldsen rühmen konnte, 
hatte mit seinem Arbeiten immerhin soviel Eindruck 
gemacht, dass er neben Dannecker für den Zeichen- 
und Modellierunterricht vorgesehen war. Aber als 
1832 zu der Kunstschule auch noch eine höhere Ge- 
werbeschule (das heutige Polytechnikum) errichtet 
wurde, blieb dem schon senil gewordenen Dannecker 
die Kunstschule allein überlassen und Weitbrecht 
musste sich mit einer Professur als Ornamentenzeich- 
nungslehrer begniigen; nebenher sollte er auch noch 
für Wasseralfingen thätig sein. Weitbrecht hat diesen 
entscheidenden Schicksalsschlag lautlos und in 
strengster Pflichterfüllung ertragen. Dannecker legte 
seine Stellung erst 1836, im Todesjahr Weitbrechts, 


К. WEITBRECHT, AUS EINEM CYKLUS „DIE VIER JAHRESZEITEN“ 
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nieder; sein Nachfolger wurde sein Schüler Wagner, 
der Joh. Schilling Stuttgarts. Von dem Architekten 
Thouret, seinem genialen Kollegen, dem Schützling 
Goethes, mag der in seiner bescheidenen Verschlos- 
senheit C. D. Friedrich verwandte Weitbrecht wenig 
gehabt haben. Seine plastische Produktion wird nun 
zusehends kleinlich; und es war auch kein Wunder, 
wenn sie an Frische verlor. „Unter wachsendem, 
oft düsterem Ernst“ erfüllte er den ihm übertragenen 
Beruf. Die Kräfte des ausserhalb seiner Schule 
kaum mehr gewürdigten Meisters, der 1833 im 
Selbstverlag eine liebevoll durchgearbeitete, später 
wiederholt aufgelegte Ornamentenzeichnungsschule 
herausgab,nah- 
men rapid ab. 
Alles, was von 
Künstlersehn- 
sucht in ihm 
glühte, legte er 
in den erstzwei 
Jahre nach sei- 
nem Tod in 
Gnauths tech- 
nisch muster- 
gültigen Stein- 
stichenerschie- 
nenen „17 Sze- 
nen aus dem 
Leben der 
Hausfrau‘ nie- 
der, seinem er- 


vergessenen, nur von einem ganz engen Kreise 
dauernd betonten Verdienste. 


42. 


ri 


Weitbrecht besass frühe schon verkleinerte Ab- 
güsse der Metopen des Parthenon, die dank dem 
Stuttgarter Aufenthalt Lord Elgins in der Dan- 
neckerschule verbreitet waren. Wie selbständig er 
diese grossen und entscheidenden Eindrücke ver- 
arbeitete, beweisen seine ersten Modelle für die 
Wasseralfinger Ofenplatten in ihrer köstlichen Ein- 
falt und Frische (Schulbuben lesend, lernend oder 
schreibend; Hirtenknaben mit Flötenspiel oder Tiere- 
füttern be- 
schäftigt, und 

dergleichen 
mehr.) Direkte 
Abhängigkeit 
von den Reiter- 
gruppen der El- 
gin marbleszei- 
gen erst die 
grossen Arbei- 
ten für den Ro- 
sensteinund die 
vermutlich in 
derselben Zeit 
entstandenen 
Pferdereliefs 
für das Hütten- 
werk. Der Jah- 


greifendsten reszeitenfries 
Werk,dasallein musste rasch 
genügt, ihm beendet wer- 
Unsterblichkeit  : Br Sr den und bei so 
zu sichern. Den с. к. қамтыла. FIRTENENEDE eiliger Arbeit 
8 WASSERALFINGER EISENGUSS е R 
Heilbronner war eine stär- 


Kinderstudien waren die Entwürfe zum Lied von der 
Glocke gefolgt mit ihrer oft fast komischen Ver- 
bindung realistischer Situationen mit antiken Posen; 
bei dem malerisch bewegten Jahreszeitenfries über- 
wiegt wieder der Zuschuss eigener, sinnlich leben- 
diger Anschauung; die am bewusstesten in strengen 
Reliefstil übersetzten Hausfrauenbilder aber enthalten 
am reinsten die von Weitbrecht immer ersehnte Ver- 
schmelzung eines ununterbrochen rhythmischen 
Linienflusses bei ganz natürlicher Szenenbildung. 
Nach einem schmerzensreichen Krankenlager 
erlöste diesen Märtyrer der ärmlichen Kunstverhält- 
nisse Schwabens 1836 ein allzu früher, vielleicht 
ersehnter Tod. Kein Nekrolog würdigte seine bald 


kere Anlehnung kaum zu vermeiden. Viel freier sind 
Weitbrechts Vorstudien und Zeichnungen. Für die 
Sorgfalt, mit der er vorging, spricht der schöne Band, 
den M. Reuss-Stuttgart besitzt. Erst nachher sind 
die viel wuchtigeren Fassungen im Kupferstich- 
kabinet entstanden, die mit dem grösseren und 
lebendigeren Schwung der Linie auch in der Raum- 
verteilung wesentliche Verbesserungen bringen. 
Leider sind alle Reize dieser Zeichnungen ver- 
schwunden in den dürftigen Umrissen des Münch- 
ner Lithographen Wenng, die 1828 bei J. G. Cotta 
unter dem Titel „Die vier Jahreszeiten“ erschienen 
sind und über den Erfolgen des gleichfalls bei Cotta 
verlegten Illustrators Retzsch nur allzuschnell ver- 
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gessen wurden. Dass die plastische Ausführung 
der Friese lange nicht auf der Höhe der ausgezeich- 
neten zeichnerischen Erfindung steht, ist begreiflich. 
Woher auch hätte der Kunstgewerbler Weitbrecht, 
der solange zwischen Malerei und Plastik geschwankt 
und auf keinem der beiden Gebiete eine nennens- 
werte Produktion hinter sich hatte, die künstle- 
rischen Grundlagen herbringen sollen, um eine 
Reliefkompositon grössten Maasstabs durch und 
durch mit empfundenen Formen zu erfüllen. 


i‏ کے 
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Diese mangelnde Basis in unausgesetzter Arbeit 
zu erwerben, war in Rom Weitbrechts entschieden- 
stes Bestreben. Es wollte ihm nicht gelingen, gleich 
Dannecker, Thorwaldsen und Canova ein flüssiges 
und bequemes Formenschema sich zu erwerben. 
Aber viel mehr Zeit und viel mehr Ruhe als ihm ge- 
gönnt war, hätte er gebraucht, um an Stelle der 
neoklassizistischen Ideale, die, gestützt mit der ganzen 
Übermacht derer um Goethe, selbst einen Schadow 
vergewaltigten, seine eigenen zu setzen. Eine Marces- 
natur bescheideneren Umfangs sah er kaum den 


Anfang, wo all die Grossen seiner Zeit längst fertig 
waren. In Rom zum erstenmal in seinem Leben 
mit der lange vergeblich ersehnten Marmorarbeit 
beschäftigt, begnügte er sich damit, schlichte Grup- 
penreliefs kleinen Formats möglichst restlos aus- 
zuschöpfen. Nach der ersten, in wichtigen Einzel- 
heiten misslungenen Darstellung eines dornaus- 
ziehenden Mannes reifte die 1829— 30 entstan- 
dene Szene mit dem Wasser empfangenden Greise 


um so sicherer heran. Man könnte fast an Hilde- 


brand denken vor einer solchen Raumdisposition, 
wenn nicht die allzu detaillierte Behandlung des 
Marmors wäre. Und wie bewusst Weitbrecht 
der herrschenden Richtung sich entgegensetzte, mag 
folgende Stelle aus einem seiner römischen Briefe 
belegen: „Das immerwährende Dreschen aufmytho- 
logischem Boden kann man hier recht satt be- 
kommen. Es haben zu allen Zeiten ehedem die 
Künstler für ihre Zeit Stoffe bearbeitet, und weil 
sie dies thaten, sind sie verstanden und beschäftigt 
worden.“ 
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ausgezeichneten Tier- 
zeichnungen (Stuttgarter 
| у Kupferstichkabinet) voll- 
wertige und rassige Ar- 
; Pr beiten eines Künstlers, 
y den seine gesunde Freude 
| 1 کر‎ N an der malerischen Er- 
t AN 7% = scheinung weit Ober Weit- 
| v brechts abstraktere Um- 
fi, risskunst hinausfiihrt (ein 
уы ell Y | м? kleiner Beitrag mehr zur 
/ ~ A Geschichte der allgemei- 
AR nen Entwicklung zum 
ار‎ Impressionismus.) 
„ZH Eine ähnliche Stil- 
wandlung zeigt sich auch 
in den Eisenreliefs, die 
Plock als würdiger Nach- 
folger Weitbrechts für 
Wasseralfingen modelliert 
Auch nach seiner Rückkehr versuchte er sich hat. Zwar fehlt ihnen die gesteigerte Schönheit der 
noch dann und wann in Marmorarbeit. Aber alle Form und der straffe Rhythmus der Silhouette der 
Huldigungen und alle Aufträge konzentrieren sich besten Weitbrechtgüsse, aber dafür hat Plock nun 
auf den alten Dannecker, dessen Ruhm schwer 
auf den jüngeren Künstlern Stuttgarts lastete. 
Noch im frischen Gefühl der trotz aller Stö- 
rungen so freudigen Arbeitszeit in Italien schuf 
Weitbrecht die reizenden Figurenfriese (ba- 
dende und traubenpflückende Kinder) in den 
beiden Marmorvasen im Neuen Schloss. Aber 
dann kamen die erdrückenden Pflichten der 
Gewerbeschule, und mit ihnen beschränkten 
sich ihm mehr und mehr alle bildnerischen 
Möglichkeiten und Anregungen auf den eng 
geschlossenen Kreis seiner Häuslichkeit. 
Wenigstens eine Freude künstlerischer Art 
durfte der rasch in vielerlei Tagesarbeit ver- 
zehrte Zeichenprofessor noch erleben: die 
glückliche Fortsetzung dessen, was erin Wasser- 
alfingen gelehrt. Es liegt etwas Rührendes in 
diesem Ereignis: wie der junge Weitbrecht, 
ganz erfüllt von drängender Produktionskraft, 
in das weltenferne Hüttenwerk versetzt wird, 
und wie nun dort der Funke alsbald über- 
springt in ein noch schlummerndes Talent, das 
aus dem benachbarten Städtchen magnetisch 
herübergezogen wird zu dem bald begeistert 
verehrten Lehrer. In der Stille der Provinz be- 
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gann und endigte das Leben dieses 1809 in Я ) 
Aalen geborenen Weitbrechtschiilers Christian Frei | D 
BERNH, NEHER, BILDNIS С. К. WEITBRECHTS. ROM 1330. ZEICHNUNG 


Plock. Mit Erstaunen entdeckt man in seinen жан АУР Re 


боо 


auch jeden Rest antikisierender Pose abgestreift. 
Seinen schauensfröhlichen Augen ist das Leben 
ringsumher ein offenes Kiinstlerbilderbuch: der 
Kupferschmied und der pfliigende Bauer, der Boten- 
wagen und das Ochsengespann, spielende Kinder 
und geduldige Haustiere, — in allem findet er ein 
willkommenes Motiv, das er mit heiterer Seele und 
sicherem Können gestaltet. Dass er viel handwerk- 
lich Konventionelles verfertigte, dass er auch oft an 
dem Erbe seines Meisters zehrte, kann nicht ver- 
schwiegen werden; ebensowenig, dass in solchen 
Fällen das Resultat ein reichlich grobes war. Manche 
seiner besten Arbeiten gehen direkt auf Weitbrecht 
zurück, so zum Beispiel neben dem pflügenden 
Bauer jene Hirtenidylle, die des Lehrers köstliche 
Tonskizze (Besitzer: Baron von Hermann) wört- 
lich wiederholt. 

In der noch nicht geschriebenen Geschichte 
des künstlerischen Eisengusses müssten die Arbeiten 
der beiden Wasseralfinger Modelleure eine besondere 
Rolle spielen. Plocks Kunst ist wesentlich die Folge 
der lebendigen Anschauung und Lehre Weitbrechts. 
Und dieser selbst war in der glücklichen Lage, die 
anderorts Jahrhunderte alte Tradition des Ofen- 


plattenschmucks mit eigenen Ornamenten und 
neuen Figurenbildern begründen zu können. Beide 
aber verstanden sich in bewundernswerter Weise 
auf material- und gussgerechte Vereinfachung der 
Formen, insbesondere der Kontur und Fläche. Es 
gilt ganz allgemein für jene Zeit, dass sie die 
künstlerischen Möglichkeiten zu würdigen und 
anzuwenden wusste. Meisterwerke des Empire 
sind z. B. die Löwenbrunnen im Hof der Stutt- 
garter Karlsschule und des Ludwigsburger Schlosses; 
in Stuttgart wäre aus wenig späterer Zeit noch 
der ebenso bescheidene wie reizvolle Brunnen auf 
dem alten Postplatz zu nennen, vor allem aber 
die grossen, vor dem Neuen Schlosse aufgestellten 
Wappentiere Isopi's, der die spezifische Material- 
wirkung des Eisen wohl am besten auszunützen 
verstand. Der 1819 unter Faber du Faur prachtvoll 
gelungene Guss dieser schwungvoll dekorativen 
Fierbilder ist ein rühmliches Blatt in der Geschichte 
des schwäbischen Hüttenwerks, dessen jüngste künst- 
lerischen Ziele nach einer langen Periode des Nieder- 
gangs sich im Geiste wenigstens wieder mit jenen 
zu berühren beginnen, die der junge Weitbrecht so 
tapfer zu verfechten und durchzusetzen wusste. 


GEORG KONRAD WEITBRECHT, FÜTTERNDER HIRTENKNABE 


WASSERALFINGER EISENSUSS 


601 


PIETER DE HOOGH, INTERIEUR 


DIE SAMMLUNG DE RIDDER 
BEMERKUNGEN ZUR KUNST DER HOLLANDER DES 17. JAHRHUNDERTS 


VON 


ERNST A. 


istanz und Abgeschlossenheit 
umgaben bisher die de Rid- 
dersche Sammlung; in den 
Räumen der Villa ihres ver- 
storbenen Besitzers zu Schön- 
berg-Cronberg ftihrte sie ein 
verschlossenes, aber gelieb- 
tes Dasein, das verhältnis- 
mässig wenige gestört hatten. Ihr Rufaber als Quali- 
tätssammlung war unbestritten und hatte durch einen 
in einer Auflage von nur hundert Exemplaren er- 
schienenen Katalog aus der Feder Wilhelm Bodes jene 
Untadelhaftigkeit erhalten, nach der der Sinn fast 
jeder jungdeutschen Privatsammlung zu stehen 
scheint. Plötzlich stirbt der Besitzer und die Bilder 
sind vaterlos; es gelingt derDirektion des Städelschen 
Institus, den für Frankfurt neuen Fall zu schaffen, 


BENKARD 


dass ihr diese Privatsammlung zur leihweisen. Aus- 
stellung in den Räumen der Galerie überlassen wird. 
Bereits mit eignem Bilderbesitz besetzte Kabinete, 
ja sogar ein ganzer Saal der Galerie werden aus- 
geräumt, eine immerhin beträchtliche Anzahl eigner 
Bilder wird deponiert, teils in anderen Sälen unter- 
gebracht, und der bis dahin strenggehütete Schatz 
eines Privaten wird Ende November 1911 Augen- 
Eigentum der breitesten Allgemeinheit. Die Griinde, 
die eine Galerie zu solchem Entgegenkommen gegen 
einen Privaten veranlassten, liegen in der Natur des 
de Ridderschen Bilderbestandes. 

Nach zwei Richtungen ist diese Sammlung be- 
merkenswert: sie brilliert durch historische Ge- 
schlossenheit und durch Vertretungen einzelner 
Meister, die man nach der Seite der Qualität als 
vorzüglich bezeichnen muss. Die historische Ge- 
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schlossenheit entspringt der ausgesprochnen Vor- 
liebe de Ridders für die holländische Kunst des 
siebzehnten Jahrhunderts und in ihr speziell für 
die Meister, die man vulgär als „die Holländer“ 
zu bezeichnen pflegt; die Qualität der einzelnen 
Stücke bleibt das Denkmal der Kennerschaft des 
Schöpfers dieser kleinen Galerie. Eine ungefähre 
Aufzählung des Vorhandenen scheint den Umfang 
der Sammlung zu konturieren geeignet. 

Von Rembrandt, dem führenden Genie der 
Epoche, sind drei Stücke, ein männliches Porträt 
aus der konventionellen Zeit, datiert 1634, ein 
Saskiatypus als „Flora“, ein Mädchen am Fenster 
(Hendrickjetypus), also zwei Porträts im weiteren 
Sinne, von seinem Rivalen Franz Hals zwei weibliche 
Bildnisse vorhanden; aus der Zahl der bekannten 
Genremaler ist Pieter de Hoch mit zwei Interieur- 
schilderungen des holländischen Hauses seiner Zeit 
und einem seltneren Typus „Blumengarten“ (Ex- 
terieur), Nicolas Maes mit „einer Köchin eine Ente 
rupfend“, Gabriel Metsu mit zwei Sittenstücken, 
„der Brief“ und „am Grill“ und einem „Porträt 
eines Jünglings“, Gerard Terborch mit drei Por- 
träts, dem „Kartenspiel“ und einem „jungen Mäd- 
chen beim Lesen“, Jan Steen mit fünf köstlichen 
Stücken der Erfassung des Lebens seiner Umgebung 
vertreten. Zahlreiche Landschaften, zwei von Jan 
van de Capelle, drei von Aelbert Cuyp, zwei von 
Jan van Goyen, eine von Jan van der Heyde, zwei 
von Meindert Hobbema, drei von Aert van der 
Neer, vier von Jakob, zwei von Salamon van Ruys- 
dael, eine von Adriaen van de Velde, eine von 
Willem van de Velde, eine von Wouwermans und 
eine von Paulus Potter, vervollständigen nach dieser 
Seite das charakteristische Bild der holländischen 
Kunstübung im siebzehnten Jahrhundert, das dann 
noch in trefflichen Porträts von Jakob Adriaensz 
Backer (zwei), von Ferdinand Bol (eins), von Govert 
Flink (eins), von Thomas de Keyser (drei), von 
Jan Verspronk (eins), seine letzte notwendige Er- 
gänzung ‚findet. An diese skizzierte Anzahl reihen 
sich als Outsider, ein Adriaen Brouwer, drei Gon- 
zales Coques, zwei Antoon van Dyk, ein Sir Joshua 
Reynolds, drei Peter Paul Rubens, ein Richard 
Wilson und ein Porträt des Meisters der weiblichen 
Halbfiguren. 

Damit wäre der aufzählende Teil beendet, der 
nur einen Begriff von der quantitativen Seite der 
de Ridderschen Sammlung geben kann; diese aber 
dürfte das Äusserlichste an der ganzen Ausstellung 
sein. Viel dringlicher scheint die Frage, welches 


Erlebnis und welche Bereicherung bringt eine solche 
geschlossene Übersicht einer bestimmten Epoche? 
Denn ihr weitestes Verdienst wird doch darin be- 
stehen, dass sie uns Aufschluss giebt, welche Lei- 
stungen diese Zeit bevorzugt hat, nach welcher 
Seite ihr Verdienst bei der Lösung ihrer Vorwürfe 
liegt, und welcher Genuss für das suchende Auge 
unserer Zeit aus ihr heute noch wächst. Drei 
Themata stehen im Vordergrund des Interesses der 
damals Schaffenden: das Porträt, das Genre und die 
Landschaft, im weitesten Sinne mit und ohne figür- 
liche Belebung. Im Rahmen dieser Bemerkungen 
soll nur vom Porträt und dem Genre an der Hand 
von Typen die Rede sein. 

Das Porträt. Da in der Ausstellung der de 
Ridderschen Sammlung im Städelschen Institut die 
Hauptwand, also der Paradeplatz, des früheren Saales 
der primitiven Italiener, dem Bildnis einer jungen 
achtundzwanzigjährigen Frau von Frans Hals, datiert 
1634, eingeräumt wurde, wollen auch wir dieses 
Bild zum Ausgang unserer Betrachtungen machen. 

Die Abbildung (5. 605) überhebt mich der Be- 
schreibung, nicht aber des Hinweises auf die Eigen- 
tümlichkeiten des Bildes. Der Maasstab des Porträts 
ist Lebensgrösse; die Einordnung der Figur in den 
Rahmen beschränkt sich auf eine allgemeine, leichte 
Wendung des Körpers und Kopfes nach links, ohne 
dass durch grösseren Achsenreichtum versucht würde, 
eine Interessantheit in der Repräsentation zu er- 
reichen. Somit wirkt die Aufnahme der Dargestell- 
ten in formaler Hinsicht durchaus gleichmässig, 
ein Eindruck, der sich noch durch die Zuthat der 
am Körper herabhängenden Arme und Hände ver- 
stärkt; auch die hilflose Bewegung der rechten 
Hand mit dem Handschuh ist nicht imstande der 
jungen Frau etwas vom Wesen einer Persönlichkeit 
zu verleihen. Einig mit diesen Dingen der mangeln- 
den körperlichen Rhythmik geht der Ausdruck 
des Kopfes, der als geistig eng und unbeweglich 
gutmütig zu bezeichnen wäre. Sind solche Mängel 
der formalen Gestaltung dem Maler, dem die Fähig- 
keit lebhafterer und fesselnderer Gestaltung abzu- 
gehen scheint, als Belastung zu buchen? — Viel- 
leicht ist der Gesichtswinkel unserer Betrachtung 
ein schiefer und es wird vorerst zu konstatieren 
sein, welche Vorzüge das weibliche Bildnis hat. 

Die fast allgemeine Wertschätzung beruht auf 
der Zusammenstellung des mit grünlichen Nuancen 
stark durchsetzten lichtgrauen Hintergrundes mit 
dem Kleid, das aus einem schwarzen, auf weissen 
Grund aufgelegten Gewebe besteht, beruht auf der 
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Absetzung des blassen Stubenluft-Inkarnats von 
diesem Hintergrund; sie gründet sich ferner auf 
die staunenswert imitativen Fähigkeiten, mit denen 
Hals eine Hand, zum Beispiel dielinke, auf der Fläche 
mit flotten Pinselstrichen, als Eindruck und Vor- 
stellung zu suggerieren versteht. Des weiteren er- 
hält die Wertschätzung ihre Nahrung gerade von 
den Dingen des physiognomischen Ausdruckes, der 
uns anfänglich wenig ansprechend schien; in 
allem was geistig eng genannt wurde, liegt das 
Verdienst. In der absoluten Ehrlichkeit des Malers, 
die ausser Frage steht, seinem Modell gegenüber 
besteht gerade das Wertvolle; dadurch ist uns 
in trefflicher Charakteristik die Haarlemer Bour- 
goise des siebzehnten Jahrhunderts, wie sie war 
und sein musste, erhalten geblieben. Beide Rich- 
tungen der Beurteilung haben in ihrer Weise sicher 
recht, nur gehen sie von zu wenig allgemeinen 
Kriterien aus. Die erste, der die Farbe und ihr 
Auftrag genügte, orientiert sich nach dem Mal- 
technischen, schaut sich das Handwerk an und ist 
zufrieden. Sie kann es auch sein; denn nach dieser 
Seite weist das Bild entschieden objektive Meriten 
auf, die jedem an Frans Hals genügend vertraut 
sind. Die zweite Richtung der bewundernden 
Taxation gründet sich auf kulturhistorische Mo- 
mente und betont das document humain in dem 
Porträt. Es wird sehr schwer sein, gegen beide 
Richtungen der Betrachtung, als Möglichkeit, etwas 
einzuwenden, ausser dem Zweifel, ob diese Wer- 
tungsarten etwas mit Kunst im höchsten Sinn zu 
thun haben. Die Kulturgeschichte, das wird fast 
noch jeder zugeben, die ist nur ein Akzidenz und 
mag ausscheiden: aber die Mache, die scheint doch 
ein entscheidender Faktor. Das ist sie auch sicher; 
aber nur insoweit als sie etwa im Sinne der Recht- 
schreibung bei einem Dichter in Frage kommt. 
Handwerk soll Handwerk bleiben, d. h. Mittel 
zum Zweck; der Zweck aber, für den das Hand- 
werk erworben wird, ist die Gestaltung (Kunst). 
Von dieser Seite angesehen, kommt man mit Zwang 
wieder zurück zu den anfänglich geäusserten Be- 
merkungen; die Gestaltung im Sinne der synthe- 
tischen Herstellung der Realität durch den Künst- 
ler, lässt an dem Halsschen Bilde, wenn man mit 
allgemeinerem Maasstab vor das Werk tritt, in 
vielem unbefriedigt. Gerade aber das formale 
Element, dessen Flauheit gerügt wird, ist für die 
Wirkung eines Porträts als schöpferischer Leistung, 
von grösster Bedeutung; man muss die ungebrochne 
Fläche der Taille der Dargestellten, den in wenigen 


uninteressanten Falten zäh laufenden Rock der 
jungen Frau gesehen haben, um zu erkennen, dass 
ein interessantes Farbenspiel da nicht aufkommen 
kann, wo die Begründung, die Bewegung, fehlt. 
So bleibt das Bildnis ein wertvolles kulturgeschicht- 
liches, malhistorisches Dokument; als Kunstwerk 
muss es wohl wegen seiner Beschränktheit in der 
Form etwas niedriger eingeschätzt werden. 

Das Porträt der Frau des Predigers Middelhoven 

$. боб). Rein dem Problem nach gesprochen, stellt 
Ce Bildnis einen völlig anderen Vorwurf dar, als 
das eben behandelte; trotzdem wird bei dieser Sitz- 
figur nach den gleichen Prinzipien verfahren, wie 
ein Blick auf die Abbildung beweist. Wieder liegt 
der Körper und das Gesicht in gleicher Achse; die 
Arme sind natürlich nicht herabhängend gegeben, 
sondern der Pose der Sitzfigur angepasst. Aber 
wie wenig potent ist der Einfall des Künstlers die 
Rechte brettähnlich vor die Magengegend der alten 
Frau zu drücken, die Linke auf die Stuhllehne auf- 
zulegen und mit einem Gebetbüchlein zu bewaffnen. 
Der Gesichtsausdruck darf den Vorzug für sich in 
Anspruch nehmen, durch die grössere Quantität an 
Jahren der Frau Predigerin erlebnisreicher zu wirken. 
Von allem aber abgesehen, kommt auch hier, in 
dem zweiten Beispiel von der Hand des Frans Hals, 
die Gestaltung, also die eigentliche Aufgabe des 
Künstlers, über eine gewisse Starrheit nicht hinaus. 
Natürlich bleibt dem Kenner wieder der Trost an 
der Verfertigung (Technik); er bewundert hier einen 
roten Farbenklecks am Daumen, dort die Kühnheit 
eines grünen Striches im Gesicht; ebenso ergútzt 
sich der Kulturpsychologe an dem Typus der alten 
Dame. Beide aber arbeiten bei ihrem Genuss von 
vorneherein mit einer, vielleicht sogar unbewussten 
Subtraktion; der eine infolge seines einseitigen 
Enthusiasmus für Malerei als Handwerk, der andere 
infolge seiner historischen Kenntnis des Rassen- und 
Nationalcharakters der Holländer. So kommen 
beide nur zu einem relativen Genuss und verschliessen 
sich die allgemeinere Erkenntnis der schöpferischen 
Potenz in der Kunst des Frans Hals. Wenn man 
als schlichter Geniesser vor das Bild tritt, so werden 
die Ansprüche, die man an es als Schöpfung stellt, 
nicht in höchstem Maasse befriedigt. Allein der 
öde Parallelismus in den Schultern der Dargestellten 
— von anderen Grausamkeiten der Form wurde 
bereits gesprochen — mag даНіг Zeuge sein. 

Darf nach der Betrachtung dieser beiden, als 
Vertretung der Halsschen Porträtkunst vorzüglichen 
Beispiele die Schlussfolgerung gezogen werden, so 
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wäre sie dahin etwa zu formulieren: in der Anferti- 
gung von seltner Sicherheit, im Inhaltlichen von be- 
dauernswerter Ungunst der Modelle (oder der eig- 
nen Psyche? —), in der Gestaltung von fast hilf- 
losem Ungeschick, scheint dieser Frans Hals ein 
grösserer Maler als Künstler gewesen zu sein. — 

Um sich aber in seinen Ansprüchen an Künst- 
ler und Werk klarer zu werden, ein Gegenbeispiel: 
dasweiblichePor- 
trät von Gerard 
Terborch(S.607) 
Der prinzipielle 
Kontrast in der 
Anordnung der 
Figur wird durch 
einen Vergleich 
der Abbildungen 
ermöglicht. Die 
Dame bei Ter- 
borch wendet 
sich mit ihrem 
Körper nach 
links, während 
ihr Gesicht ge- 
radeaus dem Be- 
schauer zuge- 
wandt ist; die 
linke Hand, her- 

abhängend, 

macht sich an 
dem Kleid zu 
schaffen, die 
rechte liegt auf 
dem etwas im 
Hintergrund ste- 
henden Tisch 
auf. Dass in die- 
sen Gebärden ge- 
rade Terborch 
vielsagender und 
geschickter als 
Hals ist, sollnicht 
behauptet wer- 
den; sicher ist er es aber in der doppelten Wendung 
der Gesamterscheinung und durch sie kommt auch in 
die Arme etwas von räumlichem Abstand. Das 
Maassgebende der Differenz liegt nicht in der 
Figur als isolierter Einzelheit, sondern gerade in 
ihr als in den Bildraum eingefligtes Ganzes. Dem 
Engen bei Hals, tritt bei Terborch das Freie, der 
Raumabstand der Figur rechts, links und oben vom 
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Rahmen, gegenüber. Dieses Moment, ein for- 
males, ist keine Ausserlichkeit, sondern ihm ver- 
dankt die Dame ein gut Teil der Distinguiertheit 
des Eindruckes, den sie auf den Beschauer macht. 
Die Komposition ist ftir die Wirkung der unbedingt 
stärkste und primär wichtigste Wert und erst in 
zweiter Linie kommt die bekannte, meisterhafte 
Beschränkung des Künstlers in seiner Farbengebung 
hinzu. Der ein- 
zige die Wirkung 
des Originals be- 
einträchtigende 
Fehler ist der 
Maasstab, der 
miniaturhaft- 
klein weit unter 
Lebensgrösse 
bleibt; dadurch 
mag beim Be- 
schauer die Asso- 
ziationentstehen, 
die Frau sei wahr- 
haft so puppen- 
haft klein ge- 
wesen. 

Man weiss, 
dassTerborch auf 
ausgedehnten 
Studienreisen, in 
deren Zahl, die 
nach Italien und 
Spanien die wich- 
tigsten scheinen, 
sichzum Künstler 
ausgebildet hat 
und kann ohne 
ihm zu nahe zu 
tretenbehaupten, 
dass er eben vom 
Ausland erst die 
Kunstgelernthat, 
die heute noch 
die Kraft hat ein 
holländisches Mädchen, von nicht besserem Niveau 
als die Frauen bei Hals, wie eine grande dame 
(im Sinne der Gestaltung) wirken zu lassen. 
Hat dieser Terborch der Anregung und Schu- 
lung andersartig ausgerichteter Kunstrichtungen 
seine Kräfte zu verdanken — wobei seine Auf- 
nahmefähigkeit nicht gering eingeschätzt wer- 
den darf —, so soll zum Schluss Rembrandts 
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„Flora“ zeigen, wie dieser Künstler aus sich selbst 
heraus dieMomente der Kunstwirksamkeit geholt hat 
(S. 609). Man weiss, dass diesem Bilde die Züge der 
Gattin Saskia zugrunde liegen, aber es scheint schon 
bemerkenswert, wie sich Rembrandt nicht mit dem 
realen Modell begnügte, sondern mit den Mitteln 
eines schmerzlich bislang Entbehrten: der Phantasie, 
zur Einkleidung der Erscheinung schreitet. Aber 
nicht Zuthaten wie der Blumenkranz im Haar, die 
Blume in der Hand und der Schäferhut auf dem 
Riicken begriinden allein die Wirkung des Bildes, in 
erster Linie zieht es sein Leben aus der abwechslungs- 
reichen Anordnung der Frau selber. Körper und 
Kopf stehen in Bewegungskontrast, der Arm ver- 
schwindet in die Bildtiefe; das sind die primären 
Grundlagen des Werkes als Schöpfung und zu ihnen 
tritt dann die Farbe, nicht als ein lediglich 
Wiedergegebenes sondern als ein ad hoc Erfun- 
denes. Die Abbildung kann nicht ausreichen, wenn 
von dem Gehalt der Farbe geredet werden soll; 
das grünliche Blau des Kleides und das seltsam 
gelbliche Licht, das auf dem Gesicht der Flora ruht, 
sind nicht mehr materiell als Farben, sondern ideell 


als psychologisch-fantastische Momente ange 
wandte Faktoren. Durch die Entfernung vom 
Naturalismus in Form und Farbe, macht Rem- 
brandt den Schritt zur Kunstschöpfung, die 
uns etwas zeigt, das wir nicht auf dieser 
Welt der greifbaren Erscheinungen erfahrungs- 
gemäss sehen und kennen lernen können. Ihn 
befähigt seine Phantasie und gestaltende Ver- 
anlagung dazu uns heute noch zu erregen und 
zu beschäftigen. — 

Sollte es nicht möglich sein, durch eine 
Erweiterung der hier gezogenen Vergleiche 
allgemeinere Folgerungen für die Wertung 
der Kunst bei den Holländern des siebzehnten 
Jahrhunderts zu ziehen? — Ob bei anderen, ge- 
ringern Malern wie Frans Hals die, vielleicht 
paradox scheinenden Aussetzungen, zu denen 
uns die Betrachtung seiner beiden Porträts 
bei de Ridder geführt, in noch stärkerem 
Maasse zu Recht bestehen, mag die Anregung 
bleiben, die dem Leser mitgegeben wird. 

Wir wenden uns einstweiten zur Betrach- 
tung der zweiten Gruppe der Vorwürfe der 
Zeit: dem Genre. — 


Das Genre, 

Es kann sich bei der Betrachtung dieses 
Gebietes auch nur darum handeln, dass Typen 
vorgeführt und analysiert werden; ihre Auswahl ge- 
schieht nach dem Gesichtspunkt der Qualität der 
Stücke als Malerei. 

Nicolaes Maes, „Köchin, eine Ente rupfend“ 
(S. 608). Wie allein schon der Titel beweist, eignet 
dem Bild inhaltlich ein Geschehnis jeder Stunde; diese 
Thatsache kommt dem Betrachter auf den ersten Blick 
nicht sofort zum Bewusstsein. Denn die Darstellung 
ist erfüllt von einem schwärzlichen Helldunkel mit 
brandigroten Tönen, das auf ein geheimnisvolles, 
innerliches Geschehnis vorbereiten zu sollen scheint. 
Und dann entdeckt man in dem rechtwinkligen, in 
seiner Leere kahl wirkenden Raum, links am offnen 
Fenster eine Köchin, die, durch die höchste Licht- 
intensität bemerkbar herausgeholt, bei ihrer Arbeit 
sitzt. Welcher Abstand von Inhalt und farbiger 
Aufmachung! Diese Thatsache mag aber Zeitstil 
sein, oder ist es Rembrandt 
als Helldunkelmaler verwirrend gewirkt. Diese 
Schale kann die Schmackhaftigkeit des Kernes, der in 
der Gestaltung zu finden wäre, nicht beeinträch- 
tigen, sollte man denken. Man sieht links die Figur 
und den sie akzentuierenden Lichteinfall, rechts 


sogar; hier hat 
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entspricht ihnen die Kahlheit des Raumes. Es wer- 
den seitens des Künstlers kompositionelle Rettungs- 
versuche gemacht; nach dieser Richtung sollen die 
schwärzlichen Schattenmassen und der schwere 
brandigrote Fussboden ein Gegengewicht im nackt 
Räumlichen bilden, in gleicher Absicht wäre das 
Stilleben am Boden mit den nach rechts hinrollen- 
den Äpfeln zu erwähnen. Aber weder seine dürftige 
Schichtung, noch das Uferlose der Farbenmassen, 
sind imstande harmonisierend und ausgleichend 
aufzuhelfen; sie überzeugen im Gegenteil nur um 
so mehr davon, wie dieses Bild von der formalen 
Seite aus angepackt als Gestaltung versagt. Es 
hat seine Vorzüge, die, genau wie bei Hals kon- 
statiert werden musste, rein im Maltechnisch-hand- 
werklichen liegen; es ist frappierend, wie die Schüs- 
seln am Boden imitativ trefflich gemacht sind, wie der 
Steingutkrug zum Greifen am Fenster steht. Aber 
was hilft all dies Können, wenn die Szene als 


Form nicht zustande kommen will. Der Künstler 
des Werkes versteht sehr wohl die Aufmachung 
im technischen, aber weniger im künstlerisch ge- 
staltenden Sinn. Wäre alles, was gut gemalt ist, 
damit auch a priori ein Kunstwerk, so hätte diese 
entenrupfenden Köchin des Nicolas Maes einen 
Anspruch auf diesen Ehrentitel. 

Pieter de Hoch, „Interieur“ (S. 602). Das Motiv 
ist denkbar unschuldig. Links am Kamin sitzt die 
Mutter, hat ihr Baby aus der Wiege genommen und 
giebt ihm den Brei zu essen; neben ihr steht die Magd 
und hält eine tote Ente in der Hand. Das Bild ist 
kompositionell besser als der Maes, da die Figuren, 
schon durch den dunklen Hintergrund zusammen- 
gehalten, durch den hellen Lichtstreifen rechts aufs 
neue geeint werden. Schliesslich wirkt aber gerade 
diese Lichtpartie, die den Ruhm de Hoochs aus- 
macht, besonders öde. Wenn man den Weg ver- 
folgt, den das Licht über das gleichmässig geo- 
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metrische Muster der schwarzen und weissen Boden- 
platten, über die Treppenstufen und den scharf- 
gescheuerten Gang nimmt, so stellt sich bald ein 
Gefühl ein als träte man über spitzige Glasscherben. 
Es fehlt eine bewegte und interessante Form auf 
der das Licht lustig herumspielen könnte. Man 
darf überhaupt nicht zu detaillieren anfangen, will 
man nicht das erste Lob einzuschränken, gezwungen 
werden. Denn bei einer analytischen Ansicht des 
Interieurs käme man schon über die Trivialität des 
Sitzens der Mutter nicht mehr hinaus. Welche 


Säugling zu malen. Dass das Manko aber nicht 
allein im Vorwurf, sondern eben in einer mangeln- 
den Veranlagung zur Gestaltung liegt, mag das 
folgende Bild aufweisen, das zu Maes, Pieter de 
Hooch, ich stehe nicht an, zu sagen Metsu, teil- 
weise auch Terborch, im Gegensatz gestellt wer- 
den soll. 

Jan Steen, „die Zeichenstunde“. Das Bild hat 
auch seine kleine Schwäche, das ist der Fond rechts 
hinter dem Vorhang; dorten ist es langweilig. Aber 
dieses Moment kommt fast gar nicht in Betracht 
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Sehnsucht nach den Marien der religiösen Malerei 
fühlt man in sich aufsteigen! 

Diese Empfindung aber ist keine zufällige und 
führt zugleich zur Erkenntnis der Ursache, aus der 
heraus die Holländer über eine geschickte Imitation 
sich selten erhoben haben. Es fehlt ihnen und 
ihrer Kunst — Rembrandt ausgenommen — der 
in der Gesinnung grosse thematische Gehalt, den 
die religiöse Legende und Glaubensgeschichte an- 
deren Völkern und damit deren Künstlern geboten. 
Denn schliesslich ist es ein Unterschied in der In- 
tensität meines Schaffens, wenn ich mich daran 
machen will, die Himmelskönigin und ihren Sohn 
oder die oder jeneholländische Bürgersfrau mitihrem 


gegen das Leben, das die grosse Vordergrundsfläche 
erfüllt. Leben, nicht im Sinne des Vorwurfs und 
der Situation denn schliesslich ist eine Zeichen- 
stunde gerade so gleichgültig wie das Rupfen einer 
Ente — Leben im Sinne der formalen Gestal- 
tung und körperlichen Rhythmik, Unwillkürlich 
fängt man vor diesem Bilde an rascher zu sprechen, 
so stark ist die Anregung, die aus der Vielheit der 
Dinge, die plötzlich in Erscheinung treten, ent- 
springt; guten Endes ist es aber nicht deren Quan- 
tität, sondern ihre Einordnung, im funktionellen 
Dienste einer Komposition, die an ihnen fesselt. 
In all dieser zerstreut scheinenden Unordnung findet 
sich ein leitender Sinn, der die Erscheinung einem 
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formenden Prinzip unterordnet. Dieses kommt in 
der Figurengruppe des Malers mit der Elevin zu 
höchster Entfaltung, duldet aber auch andererseits 
im Nebensächlichen nicht, dass sich tote Dinge rein 
vom Zufall in ihrer Aufstellung regieren lassen. 
Und wenn man erst im Grossen den Gruppierungs- 
rhythmus erfasst hat, gelangt man durch die detail- 
lierte Bewegung, zum Beispiel im Körper der Blei- 
stift spitzenden Elevin, zur gerechten 
Bewunderung dieses Schöpfers Jan 
Steen. Zum Schluss die Farbe; sie 
die sonst als imitatives Moment 
lediglich geschätzt werden 
konnte, giebt gerade durch 
diese Eigenschaft hier dem 
grossen primären Wurf eine 
bedeutende Lebendigkeit. 
Zusammenstellungen, wie 
sie die Figur desMädchens 
in dem mattgelben Rock 
der blauen, zurückge- 
schlagenen Schürze, dem 
hellila Jäckchen, das mit 
weissem Pelz verbrämt 
ist, aufweist, und sind 
schon an und für sich 
von Reiz, der aber im vor- 
liegenden Falle eben noch 
durch die Bewegung der 
Person und die dadurch er- 
möglichte Interessantheit der 
Farbennuancen in entscheiden- 
der Weise verstärkt wird. Man 
sieht wie man schliesslich ja doch 
immer wieder auf das Formale als 
Agens zurückgeflihrt wird. — 
Man steht am Schluss und sucht aus 

der Vielheit der Erscheinungen zu resumieren. Die 
Beantwortung der Frage, was von dieser Malerei 
der Holländer des siebzehnten Jahrhunderts für uns 
heute übrig bleibt, ist teils Standpunktsache, teils 
aber schliesst sie auch in sich die Charakteristik des 
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Niveaus an Kunstanspruch und an Erkenntnis des 
jeweils Antwortenden. Wer sich allein schon zu- 
frieden giebt mit dem Können im Sinne des Ab- 
schreibens der Realität der Erscheinungen, wird fast 
ausnahmslos die Erzeugnisse dieser Holländer rest- 
los bewundern müssen; zwar sind ihre Mittel der 
täuschenden Wiedergabe von Materialien nicht 
durchgängig so interessant als man sie bei anderen 
Künstlern, sogar zeitlich früheren, sehen 
kann, aber das mag ihnen den Ruf ab- 
soluter Solidität und Zuverlässig- 
keit nicht beinträchtigen. Ver- 
dankt man aber der Beschäf- 
tigung mit der Kunst stärkere 
Erlebnise als optisch-kolo- 
ristische Reize, Erlebnisse, 
durch die man erst ein- 
sehen gelernt hat, nach 
welcher Seite hin die 

erstaunliche Wirksam- 

keit der Kunst liegt, 

und geht dann mit dem 

im Verlaufdieser Zeilen 

häufig zitierten An- 

spruch an Gestaltung 
an diese Holländer her- 
an, so wurde ja an den 


vorangehenden Typen 
versucht, die Resultate 
dieses Vorgehens aufzu- 


weisen. Für den also, der 
sich die Erkenntnis verschaffen 
will, worauf denn schliesslich 
der Genuss an den Werken tradi- 
tionell bewunderter Namen beruht, ist 
es vielleicht eine ganz unterrichtende Be- 
schäftigung den gewiesenen Weg jeweils zu 
verfolgen. Schliesslich hat doch jede Lebensäusse- 
rung der menschlichen Psyche ihre Gesetzmässig- 
keiten, denen sie unterliegt; es bleibt unklar, warum 
man sie der bildenden Kunst, die doch auch nichts 
anderes ist, zeitweilig absprechen soll, — 
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тездеп hat den Ruhm zu er- 
| ringen gewusst, die besten 
deutschen „Grossen Kunstaus- 
stellungen“ zu 
seit esin Gotthardt Kuehl einen 
der geschicktesten und ent- 
schlossensten Ausstellungsleiter 
Der Charakter der schönen Stadt, die be- 


organisieren, 


besitzt. 
queme Lage, der rege Fremdenverkehr haben die 
weitblickenden Ausstellungspläne in entscheidender 
Weise unterstützt; und eine Reihe von charakter- 
vollen Persönlichkeiten in der Stadtverwaltung und 
unter den offiziell berufenen Akademikern haben 
es stets verstanden, im wesentlichen einig zu bleiben 


und die Sache über die Partei zu stellen. Wenn die 
besten intimen Sezesionsausstellungen in Berlin ge- 
macht werden, so gebührt Dresden der Vorrang, 
wo es sich um die grossen, internationalen, um die 
für die Menge berechneten Ausstellungen handelt, 
wo neben der Jahresproduktion der überall gleich- 
mässig unwesentlichen Glaspalastkünstler das Bedeu- 
tendste der Zeitkunst in eindrucksvollen Einzel- 
werken gezeigt werden soll. München und Düssel- 
dort Kommen neben Dresden kaum noclrin Betracht. 
Wenn die Berliner ein Vorbild suchen, wie sie ihre 
Jubiläumsausstellung 1912 interessant und würdig 
ausgestalten könnten, so mögen sie es nur in Dresden 
studieren, in der Ausstellung dieses Jahres, die das 
soeben allgemein Gesagte in jeder Weise bestätigt. 

Die Dresdener Ausstellungen betonen stets mit 
besonderem Nachdruck die dekorative und monu- 
mentale Kunst. Nach dieser Richtung hat sich schon 
eine Tradition entwickelt. Architektur, Kunst- 
gewerbe, Monumentalmalerei und Monumental- 
skulptur stehen im Mittelpunkt des Interesses, 
umsomehr, als ein grosser Ausstellungspalast, der 
zwar nichts weniger als schön oder zweckmässig, 
aber doch raumgross ist und der durch Einbauten 
den besonderen Zwecken nutzbar gemacht werden 
kann, dieser Neigung Vorschub leistet. Auch die 
Ausstellung dieses Jahres gilt im wesentlichen wieder 
der Monumentalkunst, wobei ihr zugute gekommen 
ist, dass die moderne Kunst neuerdings entschieden 
wieder zum Monumentalen und Dekorativen gravi- 
tiert. 

Es sind zum Theil sehr schöne Wirkungen da- 
durch erzielt worden, dass die Ausstellungsleiter nicht 
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die Mühe gescheut haben, für grosse Wandbilder in 
den hohen Hallen Einbauten herzustellen und Archi- 
tekturgliederungen zu schaften, in denen die Male- 
reien nun erst die richtige Wirkung thun. Sie sehen 
aus wie in die Wände eingelassen, wie auf die Wände 
gemalt. Die Bilder Hodlers, zum Beispiel, können 
in Dresden erst ganz verstanden werden. Wirken 
schon die beiden panoramaartigen Kolossalbilder 
„Alpenaufstieg“ und „Alpenabstieg“ in dieser Form 
sehr günstig, so haben die kleineren Wandbilder 
wie die Figur der Soldaten mit dem Tornister aus 
dem Jenenser Universitätsbild, wie das ,,entziickte 
Weib“, die sitzende weibliche Figur und der früher 
gemalte „Dialogun intim“ geradezu etwas Hin- 
reissendes. Sie sitzen in den grossen glatten Wand- 
flächen wie wundervoll leuchtende Juwelen, sie 
glänzen so von Kraft und Zartheit, es SE ihre 
Formen und Farben so poetisch edel, dass einem 
die Möglichkeiten einer modernen Wandmalerei 
grosser Art in einer neuen Weise vor Augen treten. 

Die monumentalen Bilder von Egger-Lienzhaben 
mehr äussere als innere Grösse. Sie sind zu sehr 
profan „michelangelesk.“ Man denkt vergleichend 
an die Arbeiten des Berliners Waldschmidt und 
wittert darüber hinaus mit Unbehagen Lust am 
Allegorischen, Eine ,,Obstlese“ Amiets wirkt so 
in der Wand etwas kunstgewerblich emailleartig, 
und Boehles „Lebensalter“ sind im Stileklekti- 
zismus stecken geblieben. Ausgezeichnet, viel besser 
als seinerzeit bei Paul Cassirer im engen Raum 
und nahe aneinandergerückt, wirkt in Dresden 
das Triptychon „Golgatha“ von Lovis Corinth. Es 
ist eine Ruhe und farbige Grösse in dem Werk, 
die man bei Corinth in diesem Maasse nie gesucht 
hat. Noch viele andere Bilder wirken durch die 
gute Placierung mit doppelter Kraft: die Frauen- 
gruppe von E. R. Weiss, das ländliche Fest Carl 
Larssons, Otto Hettners „Niobiden“, Kurt Fuchs 
„Pfingstfreude“, Max Buris schweizer Bauernbilder 
und Stucks zwar unselbständig empfundene aber 
kunstgewerblich vorzüglich gekonnten dekorativen 
Friese. Freilich fehlt neben diesen und vielen ande- 
ren Wirkungen guter Art auch nicht das Banale und 
Schlechte. EinRaum mit Wandbildern von Hermann 
Prell ist schlimm; und zwei Kabinette mit Wand- 
malereien Max Klingers sind entschieden eine Ver- 
irrung. In einem besonderen Raum zeigt Klimt eine 
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Reihe seiner dekorativen Ölgemälde. Die Verbin- 
dung von wienerisch raffinierter Kunstgewerblich- 
keit und Naturstudie erscheint einem so beim 
Wiedersehn nicht besser als früher. 

Eine besondere Abteilung zeigt Frauenbildnisse, 
im wesentlichen des neunzehnten Jahrhunderts. Es 
finden sich unter ihnen sehr schöne, zum Teil 
selten gesehene Werke, weil die Ausstellungsleitung 
einige unserer feinsten Sammler zu interessieren 
gewusst hat. Von einigen italienischen Meistern 
des achtzehnten Jahrhunderts sieht man entzückende, 
greuzeartige Arbeiten, von Waldmüller erblickt man 
zwei Meisterwerke, die so gut sind wie Arbeiten 
von Ingres und die allein schon den Besuch lohnen. 
Die Sammlung O. Schmitz hat einen herrlichen Corot 
geliehen, die Sammlung Rothermundt eine Dame 
in Rot von Manet, die Berliner Sammlung Arn- 
hold die berühmte liegende Frau in spanischem 
Kostüme von Manet. Man sieht schöne Frauen- 
bildnisse von Hodler, Corinth, Habermann, Renoir, 
Fritz von Uhde und Zorn. Besonders gut sind auch 
Leibl und Trübner vertreten. 

In anderen Sälen begegnen dem Besucher dann 
fast alle guten lebenden Maler mit bekannten, oder 
auch neuen Werken. Berlin repräsentiert sehr an- 
sprechend; besonders die Berliner Sezession ist voll- 
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ständig fast zur Stelle. Von Liebermann werden 
einige seiner Frühwerke, eine Kartoffelernte und 
ein Schweinemarkt gezeigt. 

Österreichs Malerei ist bis auf die letzten Tage, 
bis zu dem talentreichen feminingefälligen Kokosch- 
ka gut dargestellt; München, Düsseldorf, die Ver- 
einigung Nordwestdeutscher Künstler, Karlsruhe, 
Stuttgart, Königsberg und andere Städte schliessen 
sich an und überall finden sich immer, einzeln 
oder auch in Gruppen, talentvolle und wertvolle 
Arbeiten. Überall spürt man, dass die Ausstellungs- 
leitung bewusst gewählt hat und dass das Mittel- 
mässige, soweit wie es in einer grossen Kunstaus- 
stellung möglich ist, zurückgedrängt worden ist. 
Am wenigsten günstig wirken naturgemäss die Säle 
der Dresdener Künstler. Das kann nicht anders sein 
und ist in Berlin, Düsseldorf und München genau 
so: die lokale Kunst erblickt einmal in solchen 
Veranstaltungen ihren Jahresmarkt. 

Mit gutem Erfolg ist die graphische Abteilung 
organisiert. Sie enthält allein etwa fünfhundert 
Katalognummern und berücksichtigt fast alle wich- 
tigen Künstler, die zeichnend, radierend oder litho- 
graphierend etwas Besonderes zu sagen haben. 

Die Abteilung für Plastik ist so gut wie sie 
in solcher Ausstellung sein kann in einer Zeit, wo 
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es nur wenige starke Begabungen giebt. Leider ist 
das Licht im Skulpturensaal sehr schlecht, so dass 
von einem genaueren Studium kaum die Rede sein 
kann. Es leuchtet ein, dass die dekorative und 
monumentale Skulptur bei der Tendenz dieser Aus- 
stellung bevorzugt werden musste. Man wird von 
den allzu summarischen, archaisch-kunstgewerb- 
lichen Kolossalitäten Franz Metzners empfangen, 
schreitet durch lange Säle und Seitenschiffe, vorbei 
an Arbeiten von formalistisch outrierten Wienern 
und Slaven, an dem kühl dekorativen Münchener 
Skulpturenstil der Behn, Flossmann und Hahn 
vorbei, an guten Einzelarbeiten von Barlach, Engel- 
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mann, Gaul, Haller, Kolbe und Kraus und gelangt 
schliesslich zu jenem bekannten Vielzuviel von aka- 
demischer Plastik, das in jeder Jahresausstellung zu 
finden ist. Doch ist es in Dresden immer noch bei 
weitem besser, als es sonst zu sein pflegt. 

Gelänge es den Dresdener Organisatoren, in 
der Folge diese Ausstellungen mehr zu beschränken, 
etwa so, dass nur die Hälfte der in diesem Jahr ausge- 
stellten Arbeiten (ungefähr zweitausend Nummern) 
gezeigt würde, so könnte Dresden auch über die 
Grenzen Deutschlands hinaus durch Eliteausstellun- 
gen einflussreich und berühmt werden. Der Grund 
dazu ist gelegt. К, 5. 
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HEIDELBERG 

Ausstellung von Frankenthaler 
Porzellan aus Heidelberger Privat- 
besitz, Städtische Sammlungen. 
| Die Ausstellung bedeutet in jeder 
Hinsicht eine angenehme Überraschung. Denn trotz der 
streng durchgeführten Beschränkung auf Stücke lediglich 
aus Heidelberger Besitz hat der Veranstalter, der wegen 
seiner verdienstlichen Barockforschungen be- 
kannte Konservaror der städtischen Samm- 
lungen K. Lohmeyer, über tausend 
Stücke zum Teil noch völlig unbe- 
kannte Modelle und durchweg 
erster Qualität zusammenge- 
bracht. 

Die Aufstellung in den 
Räumen des ehemals von 
Chelius’schen Hauses, das 


übrigens von einem Hei- 
delberger Barockarchi- 
tekten: Adam Breunig, 
der auch die seither 
Alessandro Gala Bib- 
biena zugeschriebene 
Jesuitenkirche erbaut 
hat, entworfen ist, trägt 
nicht unwesentlich zu 
der Wirkung dieser gra- 
ziösen Erzeugnisse bei, 
In dem ersten, dem 
pompejanischen Zimmer, 
das von Maler Friedrich 
Deurer 1804 ausgemalt 
wurde, steht in den Vitrinen 
1 und 2 ein vollständiges, grosses 
Ess-Service, dessen Dekor aus 
mannigfachen Frucht- und Obst- 
motiven in herrlichen Farben ge- 
bildet ist. Die Stiicke sind um 1771 
entstanden und sollen der Tradition 


der Frankenthaler Fabrik, des Kur- 

fürsten Karl Theoder (1742—1799) 

an einen rémischen Kardinal sein. Die Vitrine 3 birgt 
Genre und Kostumfiguren allererster Qualitit. Unter 
den hier zum erstenmal gezeigten Modellen wären vor 
allem zu nennen: die Gras rechende Bauersfrau, die 
kleine Putzmacherin und zwei Modelle von J. W. Lanz: 
die keifende Bäckersfrau und der Bettler mit Bettelsack. 
Beide Stücke stammen aus der Hannong-Epoche und 
gehören, was Kraft des Ausdrucks in den Gesichtern, 
Lebhaftigkeit der Bewegung und Feinheit des Dekors 
betrifft, zu den besten Stücken der Manufaktur über- 
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haupt. In dieser Vitrine befindet sich ferner eine Reihe 
von Kavalieren, wie man sie in gleicher Vollzähligkeit 
und Feinheit der Ausführung noch nicht gesehen har. 
Darunter fallen als seither unbekannte Modelle auf: der 
Kavalier am Schreibtisch; der Flötenspieler u. a. 
Vitrine 4 enthält eine Prunkvase mit Purpurmalerei, 
die von einer Reihe von allegorischen Figuren (weiss) 
gerahmt wird, unter denen als neuentdecktes Modell 
unter anderem die Bacchantengruppe von 
Konr. Link zu nennen wäre. Beachtens- 
wert sind drei seltene, kirchlichen 
Zwecken dienende Rocaille-Vasen, 
zwei mit manganviolettem, eine 
mit purpurfarbenem Dekor. 
Unter den Gruppen verdient 
eine Leda mit dem Schwane 
der wundervollen Model- 
lierung, wie der prächtigen 
Bemalung wegen beson- 
dere Erwähnung. In die- 
sem Raume sind in einer 
VitrineüberdemKamine 
drei Bravourstücke der 
Manufaktur: Apollo und 
die Elemente, einmal be- 
malt und einmal als 
‘Biskuit, und Putten als 
die sieben freien Kiinste 
zu sehen. 
Der weisse Stucksaal 
enthält namentlich die 
prächtigen Bestände der 
Heidelberger städtischen 
Sammlung. Vitrine 1: birgt 
Erzeugnisse der Epoche Han- 
nong, Geschirr und Gruppen, 
unter letzteren einen entzückenden 
Scapin, eine Reifrockdame, Putten 
mir einem Fass, Bauernfiguren usw. 
Vitrine 2: Stücke des vielleicht be- 
deutendsten Modelleurs der Fabrik 
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Kurpfalz, die Ausweidung des Hir- 
schen, den Piqueur zu Pferde (eine Neuerwerbung der 
Sammlung) u.a. Vitrine 3: Gruppen der klassizistischen 
Epoche wie die bekannte, grosse Allegorie auf die Ge- 
nesung Karl Theodors von 1775, von Konr. Link mo- 
delliert; ferner zwei äusserst seltene Kannen mit Male- 
reien (Schlachtenbilder) von Bernh. Magnus nach Churs- 
furth. Vitrine 4: Schäferszenen aus Privatbesitz, meist 
Modelle von Adam Bauer. Ferner einiges Geschirr, 
darunter eine grosse Päonienplatte, die mit ihrem Dekor 
dem feinsten chinesischen Porzellane gleichkommt, 
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Vitrinen 5 und 6: Sammlungen von vollständigen Ser- 
vicen aus dem Besitze des Grafen Charles Graymberg. 
Das Seidentapetenzimmer giebt durch die hier 
untergebrachten Bildnisse Karl Theodors und seiner Ge- 
mahlin den denkbar besten Hintergrund für die aus- 
gestellten Porzellane. Rechts befinden sich in einer 
Louis XVI. — Vitrine (modern) weisse Gruppen (Venus 
mit Amor und bockhüpfende Kinder!) und weisses Ge- 
schirr. Darüber hängt ein Porträt Karl Theodors von 
Pompes Battoni in Rom gemalt. An der Hauptwand 
stehenzweiEckvitrinen 
mit Rosenholzeinlagen 
(französisch, c. 1790), 
dienamentlichGeschirr 
enthalten. In der Mitte 
ein bergischer Schrank, 
der auch Geschirr be- 
sonders der klassizisti- 
schen Epoche und Bei- 
spiele des Verfalls wie 
Holzmaserungsnach- 
ahmung als Dekor u. a. 
zeigt. Darüber hängen 
die Porträts von Karl 
Theodor, gemalt vom 
kurpfälzischen Hof- 
maler Brandt und sei- 
ner Gemahlin Elisaberlı 
Auguste (Prinzess von 
Bayern), gemalt vom 
älteren Tischbein. An 
der Seitenwand stehen 
drei Vitrinen, die Ge- 
schirr in Sévres Nach- 
ahmung (unter Feilner 
betrieben) und brauner 
Camaieumalerei, fer- 
ner Figuren, wie den 
neuentdeckten Geigen- 
spieler, enthalten. In 
der Eckvitrine ist eine 
gleichfalls seither un- 
bekannte weisse, weibliche Heiligenstatue untergebracht, 
die ein Gegenstück zu der jüngst für München erwor- 
benen Statue des St. Carlo Borromeo ist. An der Rück- 
wand hängt ein grosses Porträt Karl Theodors vom Hof- 
maler Brand, darunter steht auf einer Rokokokommode 
eine Tanzgruppe von sieben Tänzern mit Tänzerinnen 
auf schwarzem Samt, die mit zu dem graziösesten der 
ganzen Ausstellung gehört und so recht den Charme 
dieser einzigen Epoche, wie ihrer Kunst zu vermitteln 
vermag. Habicht. 
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WIEN 
Mit der Sezession geht Wunderliches vor. Während 
ringsum alles zur Kunst Drängende gährt, nach Neuem 
giert und in Extremen sich überschlägt, fangen in der 
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einstigen Stürmer-Vereinigung die verkappt Indiffe- 
renten mit zahmen Vermittelungsversuchen an. Es 
droht eine Majorität von Durchschnittstalenten mit dem 
Verlangen nach dem Ziele der „goldenen Mittelstrasse“ 
die bisherigen Unterscheidungsmerkmale zwischen 
Künstlerhaus und Sezession immer mehr zu verwischen. 
Der Wiener Sezession fehlt der Nachwuchs, sie ist zu 
streng abgekapselt, zu seibstzufrieden mit dem bereits 
Erreichten. Das muss einmal an dieser Stelle, von 
der aus es mit Schallstärke vernommen wird, ausge- 
sprochen werden; und 
zwar nicht aus bös- 
willigem Gefallen am 
Nörgeln, sondern aus 
Bedürfnis und Wunsch 
nach Sanierung 
nach und nach zerrüt- 
tenden künstlerischen 
Verhältnisse dieser 
Künstlervereinigung, 
die von grösster Be- 
deutung für eine klar 
und gesund aufbauen- 
de, modern-künstleri- 
sche Entwicklung in 
Osterreich und 
wieder sein kónnte. 
Als beachtenswert 


der 


war 


aus der diesjährigen 
Ausstellung  notiere 
ich: ein Bildnis und 


eine Dorfkirche in den 
Karpathen von Wladis- 
law Jarocki, derbe Bil- 
der, aber von einer 
echten Derbheit, mit 
Sinn für das Charakte- 


ristische und farbig 
Dekorative. Von Alois 
Hänisch: „Rumpel- 


kammer“, vergilbte Ak- 
tenbündel, eine grau- 
blaue Wand, eine schwarz-gelbe Fahne an rot-weiss ge- 
streifter Stange; einen Schlosssaal, licht malachitfarben 
und grün-rosig marmoriert; ein Archiv, mit gehäuften 
Aktenfaszikeln. Prächtig gemalt all das welke, trockene 
und schrumpfig verkräuselte Papier; prächtig gemalt 
auch die Unendlichkeit zarter Schattierungen und das 
sachte Weben farbigen Lichtes. Gut sind einige der 
Landschaften von Sebastian Isepp und Oswald Roux. 
Den stärksten Eindruck von allen ausgestellten Arbeiten 
bewirkt das „Feierstunde“ betitelte Bild von Ferdinand 
M. Zerlacher, Wie auf dieser Malerei das Grün einer 
Mauerwand mit dem Rot eines Fenstervorhangs, dem 
Schwarz einer Joppe und einer Haube und der Fleisch- 
farbe eines alten Menschenangesichtes harmonisiert er- 
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scheint, das wahrzunehmen bereitet selten 
empfundenen Genuss. In der Abreilung 
für Graphik befinden sich nennenswerte 
Arbeiten von Walter Klemm, Alois Kolb 
und Max Pollak. 

Künstlerisch bedeutender als die Aus- 
stellung der Sezession ist diesmal die des 
Künstlerbundes Hagen. Sie hätte seine erste 
Jubiläumsausstellung sein können, inso- 
fern Ursache gewesen wäre, den zehn- 
jährigen Bestand der verdienstvollen Ver- 
einigung zu feiern, Die Ursache ist wohl 
vorhanden, allein es fehlt die „Stimmung“ 
aus sehr triftigem Grunde, und so unter- 
blieb die Feier. Die von der Delogierung 
bedrohten Künstler empfinden begreif- 
licherweise keine Lust zu irgendwelcher 
„Feier“, denn so viel Galgenhumor besitzt 
selbst das als „leichtsinnig“ verschriene 
Künstlervolk nicht, den festgesetzten 
Termin seiner Obdachlosigkeit mit einer 
Jubelausstellung zu feiern. Im Gegenteil, 
die Ausstellung ist gleichsam eine Ab- 
schiedsvorstellung und als solche in mehr 
als einer Hinsicht bemerkenswert. Sie ist 
nämlich eine Ausstellung der Jungen, der 
ganz Jungen, der Brauser und Stürmer, des 
Nachwuchses, der Werdenden und Kom- 
menden, und sie macht deutlich, dass die 
Entwicklung der Kunst nicht aufzuhalten 
ist, auch nicht mit der von der Stadrge- 
meinde ausgeübten hausherrlichen Gewalr, 
Das aus einem melancholisch-satirischen 
Gefühl heraus entstandene Titelblatt des Kataloges, 
das einen Hanswurst und einen Affen darsrellt, die 
in grotesker Bewegung den immergrünen und immer- 
blühenden Baum der Kunst oberhalb der Wurzeln 
abzusägen sich mühen, versinnbildlicht in drastischer 
Weise die Kunstsinnigkeit der christlichsozialen Wiener 
Stadtverwaltung; aber es tibertreibt. Denn es mag wohl 
möglich sein, einen Ast des Kunstbaumes abzusägen, 
nicht aber ist es möglich den Stamm zu fällen. Und 
mehr als ein Ast — bildlich gesprochen — ist eine lokale 
Künstlervereinigung nicht. Freilich kann just der abge- 
sägte Ast ein besonders starker, blüten- und früchte- 
reicher sein, und da bleibt es allerdings immer bedauer- 
lich, wenn er fallen soll. Beim Hagenbund trifft es nun 
zu, dass die ihm von der Wiener Stadtverwaltung ver- 
hängte Vernichtung bei allen wahren Freunden der 
Kunst tiefstes Bedauern auslöst. Der Hagenbund, der 
erkannthatte, dass jeder Verein, der künstlerische Inter- 
essen vertritt und inder Lage ist, durch Veranstaltungen 
von Ausstellungen den Überblick über das gegenwärtige 
Kunstschaffen zu erweitern, geradezudieVerpflichtung hat 
der Offentlichkeir möglichsteEinsicht in die künstlerische 
Entwicklung jeder Richtung zu geben, muss sein tapferes 
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Eintreten für Kunstregungen, die sonst in Wien unter- 
drückt und rorgeschwiegen worden wären, büssen, und 
zwar dadurch, dass man ihm, der kein Vermögen und 
kein eigenes Haus besitzt, die leih- das heisst pacht- 
weise überlassenen Ausstellungsräume plötzlich kün- 
digte. Es hielt ihn dies nicht davon ab, noch einmal für 
die Jugend offen einzutreten. In seinem Dasein ge- 
fährder, weicht er der Gefahr nicht feige aus, lässt er 
sich nicht zur Konzessionsmacherei herbei, sondern 
bleibt er, was er stets war. Die sich einmal als Hohn, 
andermal als Wur äussernde Erbitterung seiner Gegner 
vermag an dieser Thatsache nichts zu ändern; denn wahr 
bleibt, dass eine seiner Ausstellungen uns oft mehr neue 
Kunst und damit Lebenserkenntnis vermittelte, als ein 
Dutzend der vom Künstlerhaus veranstalteten. 

Eine harmonisch übereinstimmende Ausstellung ist 
die gegenwärtige freilich nicht, ihre verwirrende Viel- 
fältigkeit durchschrillt vielmehr manche starke Disso- 
nanz. Die auffallendste und zugleich auch bedeutendste 
Neuerscheinung dieser Ausstellung ist der Maler Egon 
Schiele. Er erschreckt die Wiener noch mehr als Ko- 
koschka, Sie haben an einigen der von ihm gemalten 
Bildnisse erkannt, dass er das Innere des Menschen 
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nach aussen zu stülpen vermag, und sie grauen sich nun 
vor dem möglichen Anblick des bislang sorgsam Ver- 
borgenen. Was er malt? Bildnisse, Figurenbilder und 
Landschaften und vielerlei noch, denn bei ihm ist nicht 
die Not, ist der innere Überfluss schöpferisch geworden. 
+ 

Die Heimlosigkeit der beiden Wiener Künstler- 
vereinigungen „Kunstschau“ (Klimtgruppe) und „Hagen- 
bund“, und die der „Sezession“ von Kunstreferenten der 
Gemeinde Wien, Stadtrat Schwer, für 1914 angedrohte 
zwangsweise Ausmietung aus dem von Olbrich errich- 
teren Haus, haben den Zusammenschluss der genannten 
Gruppen zu einem „Bund österreichischer Künstler“ 
bewirkt. Der neue Bund 
hat in seiner kürzlich ab- 
gehaltenen Vorstands- 
versammlung Gustav 
Klimt einstimmig auf die 
Dauer von fünf Jahren 
zumPräsidenten gewählt. 
Der Präsident, dem 
statutengemäss unbe- 
schränkte Vollmacht zu- 
steht, hat nun folgende 
Künstler in den Arbeits- 
ausschuss berufen: Ar- 
chitekt Professor Josef 
Hoffmann als Vizepräsi- 
denten, Maler Dr. Rudolf 
Junk als Schriftführer, 
Architekt Robert Oerley 
als Kassenverwalter, Bild- 
hauer Anron Hanak und 
Maler Oskar Kokoschka 
als Ausschussmitglieder. Als Geschäftsführer des neuen 
Bundes fungiert der bisherige Sekretär des „Hagen- 
bundes“ Josef Krzizek, — A. R—r. 
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BERLIN 
Das Alte stürzt. Nachdem vor wenigen Wochen 
durch Einleitung des Enteignungverfahrens das Schicksal 
des Inselspeichers besiegelt worden ist, kommt jetzt die 
Nachricht von der geplanten Niederreissung zweier 
charaktervoller Denkmäler aus der Zeit der besten 
Berliner Baukultur. Das Haus Mauerstrasse 36, dessen 
verwickelte Baugeschichte Hans Mackowsky in diesen 
Blättern schon ausführlich dargestellt hat (vgl. Kunst 
und Künstler, X, Heft 1), ist ein ausgezeichnetes Werk 
der Gontardschule, wahrscheinlich von Georg Chr. 
Unger erbaut. Die edle Front des Hauses und die 
schöne Hofanlage machen eine Erhaltung recht wün- 
schenswert und es erscheint fast als selbstverständliche 
Pflicht der städtischen Kunstpflege, durch sorgsame Kon- 
servierung solcher unersetzlichen baukünstlerischen 
Werte alle etwaigen Rentabilitätsverluste auszugleichen. 
Eine der letzten Proben friderizianischer Privatarchitek- 
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tur wird mit dem Haus Taubenstrasse 42 verschwinden. 
Die heiter spielerische Grazie dieser entzückenden 
Fassade ist häufig auf Knobelsdorff gedeutet worden. 
Man beklagt solche Verluste um so bitterer in dem Ge- 
fühl, dass hier ein blindwütender Unternehmergeist mit 
roher Hand die zartesten seelischen Werte zerstört, 
ohne dass er zugleich die Fähigkeit besässe, mit der 
eigenen Leistung auch nur annähernd ein Äquivalent 
dafür zu bieten. 
ж 

Der eben jetzt dem Verkehr übergebene Erweite- 
rungsbau der Firma A. Wertheim in der Leipziger Strasse 
stellt ein eklatantes Beispiel der Stagnation dar, in die 
die ganze Berliner Bau- 
reform langsam, aber un- 
aufhaltsam hineinzuge- 
raten droht, Ein Bau wie 
dieser macht alle Erwar- 
tungenzunichte, dieman 
an die Entwicklung einer 
selbständigen, originell 
grossstädtischen City- 
architektur nach wenigen 
kühnen und durchaus 
ursprünglichen Proben 
glaubte knüpfen zu dür- 
fen. Der ArchitekrHein- 
rich Schweitzer, der sich 
einen Schüler Messels 
nennt, hat für die neue 
Fassade daserste Achsen- 
system im Prinzip beibe- 
halten, in der völlig 
unzulänglichen Durch- 
bildung der Details aber hat er bewiesen, dass er die 
architektonische Idee dieses Systems in peinlicher 
Weise missverstanden har. Zeigt also die Fassade, dass 
diesem Architekten der Sinn für das innere Wesen des 
neuen Baugedankens fehlt, so lässt dann die Gestaltung 
des Lichthofs auch erkennen, dass es mit seinem archi- 
tektonisch-musikalischen Gefühl nicht besser bestellt 
ist. Ein in erbärmlich schlechten Verhältnissen gehalte- 
ner Raum, umkleidet von einem geistlosen Architektur- 
gerüst, das, um seine Wirkung noch unerträglicher zu 
machen, der manierierren Dekorationskunst des Bild- 
hauers Franz Naager überliefert wurde. Die verlockende 
Aufgabe, einem weltstädtischen Jahrmarkt einen archi- 
tektonischen Rahmen zu schaffen, ist hier abermals ver- 
fehlt worden. Wo bleiben die Talente, die die junge, 
in frischen Ansätzen schon vorhandene Cityarchitektur 
kraftvoll fördern und entwickeln können? 

Es scheint, als seien sie in den Reihen der Akade- 
miker nicht zu finden, sondern es müsse auch hier der 
Anstoss von den Malern ausgehen. Der Berliner Plakat- 
maler Lucian Bernhard hat am Kurfürstendamm zwei 
Kaffeehäuser eingerichtet, die eine starke Probe für die 
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raumkünstlerische Begabung dieses 
Malers abgeben. Hier ist sehr ge- 
schickt die Raumwirkung auf neue 
Мите! gestellt: auf Licht und 
Farbe, die in überzeugender Weise 
zu Trägern der Raumstimmung ge- 
macht wurden. Das Demimondaine 
eines solchen grossstädrischen Ver- 
gnügungslokals ist von Bernhard mit 
einer sehr witzigen, bühnenhaft 
pointierten Aussratrungskunst her- 
ausgeholt worden. Die Folie, die 
hier einem an sich nicht ganz voll- 
wertigen gesellschaftlichen Betrieb 
geschaffen wurde, hat nichts Ver- 
stimmendes, weil Zweck und 
Mittel in ihrer geistigen Bedeutung 
fast bis zur Gleichgewichtslage an- 
genähert sind. Bernhard tritt als 
Maler unbefangen und von keiner 
akademischen Vorbildung korrum- 
piert der neuen archirektonischen 
Aufgabe gegenüber. Seine Naivität 
har 
überzeugenden Resultat gelangen 
lassen, als es der mit Erinnerungen 
Akademiker 
hätte finden können. Dieser wählt, 
gänzlich ratlos, in solchem Falle 
den Stil Louis XVI. oder den Style 
Empire und es glückt ihm damit, nicht nur keine neuen 
Werte zu schaffen, sondern, was schlimmer ist, auch 
noch die alten zu diskreditieren oder gänzlich zu ver- 
nichten. W. C. Behrendt. 


ihn viel schneller zu einem 


schwer überlastete 


HAMBURG 

Der Juni und Juli haben hier nichts Neues gebracht, 
was nicht im Reiche und in Berlin schon gezeigt worden 
wäre. Max Oppenheimer, Tewes, Palmié (+), Wilhelm 
Laage stellten bei Commeter aus. Der „Moderne Bund“ 
erschien in Bocks Salon und schliesslich beglückre uns 
noch der Reklame-Unsinn des Herrn Walden, der „Fu- 
turismus“, der von den Eintrittsgeldern der Neugierigen 
lebt, 

Die sehr nützliche und fleissige Arbeit erschien in 
dem „Lexikon der bildenden Künstler Hamburgs‘ von 
dem hiesigen Kunstfreund Ernst Rump. Es enthält ausser 
den notwendigen Lebensdaten ein Verzeichnis der 
Hauptwerke, der Ausstellungen und der Nachbildungen 
für jeden Künstler. Da ausser den in Hamburg ge- 
borenen und lebenden auch jene berücksichtigt sind, die 
nur vorübergehend durch Aufträge für die Kunsthalle 
und Private mit Hamburg in Berührung kamen, so ist 
eine Vollständigkeit erreicht, die dem neuen Lexikon 


* Verlag Otto Bröcker & Co., Hamburg 1912. 


GLASFENSTER AUS NOTRE-DAME DE CHARTRES, 


DETAIL AUS DER GROSSEN ROSETTE 


als Nachschlage- und Quellwerk den höchsten Rang 


sichert. Eine Fülle Illustrationen meist nach 
Werken lebender Künstler aus der reichen Sammlung 
des Verfassers erhöht den dokumentarischen Wert der 


Arbeit. Hakon. 


von 


FRANKFURT a. M. 

Der Frankfurter Kunstverein, dessen Leitung sich vor 
der meisten verwandten Deutschen Vereinigungen durch 
eine grosszügige Kunstpflege auszeichnet, wartet in die- 
sem Sommer mit einer Ausstellung der „Klassischen 
Malerei Frankreichs im neunzehnten Jahrhundert auf, 
Zwar vertritt ihr Inhalt nicht ganz so befriedigend ihren 
Titel wie die im vorigen Jahre an gleicher Stelle gezeigte 
Hodlerausstellung. Zweifellos war der Rahmen zu weit 
gespannt, so dass kein erschöpfendes Bild des Künst- 
lerischen Geschehens der an grossen Persönlichkeiten so 
reichen Epoche von Géricault bis Cezanne gegeben wer 
den konnte. Bedenkt man zudem die Schwierigkeiten, 
eine Ausstellung von über hundert derartig wertvollen 
Werken aus festem Besitz oder aus dem Bereich des 
Grosshandels zusammenzuleihen, so wird man manche 
Lücke weniger empfinden. Leider sind gerade einige 
wirkliche Klassiker extra knapp charakterisiert. Wenn 
die Sonderbundausstellung in Köln sich der meisten ver- 
fügbaren v. Goghs bereits versichert hatte, so hätte man 
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Auch die Erscheinung Géricaults ist einigermassen durch 
fünf Arbeiten umrissen, darunter das selten gezeigte 
„Närrin“ aus dem Besitz. des Dr. Eissler-Wien. Courbet 
ist mehr nach seiner etwas unangenehm-athletenhaften 
Seite hin vertreten, Neben den problematisch gebliebenen 
»Ringern“ eine etwas düstere kleine Replik der Dresdner 
Steinklopfer, eine reichlich schwarz gewordene, jeden- 
falls nicht ganz vollendete Studie für eine monumentale 
„Schweinehirtin“, ferner als abgeklärtestes Stück dieser 
Vereinigung ein herrlicher weiblicher Akt der Sammlung 
Köhler. Von Delacroix bekommt man neben derreichlich 
langweiligen „ingresken“ Sibylle nur das ergreifende 
WerkderSammlung Gerstenberg „Zaras Tod“ zu sehen. 
Auch das Bild von Degas wird durch ein erstes Werk 
der gleichen Sammlung — der „Place de la Concorde“ — 
vor einer zu einseitigen Note (Pastellskizzen von Baden- 
den und Balleteusen) bewahrt. Gern hätte man Corot 
etwas reicher bedacht gesehen. Neben den duftigen 
Landschaften — echten ,,Corors“ der Frankfurter 
Sammlungen Leo Lehmann und Louis Jay wären gerade- 
zu einige seiner figürlichen Kompositionen in der Art 
der einzig hier vertretenen „Mandolinenspielerin“ des 
Barons Herzog vonnöten gewesen. Auch Miller — von 
dem nur das fast florentinisch anmutende Bildnis seiner 
Schwägerin und eine wenig charakteristische Land- 
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die hier zu Wege gebrachte Vertretung (Porträt des 
Dr. Gaches der Frankfurter Städtischen Galerie, 
Frauenporträt und ein gleichgültiges Blumenstilleben) 
lieber ausfallen lassen sollen. Zumal hier wie in Köln 
die Frage offen bleibt, ob man v. Gogh überhaupt zur 
klassischen französischen Malerei zählen soll, ihm 
nicht vielmehr eine Sonderstellung als spezifisch 
niederdeutsches Temperament einräumen muss. Da- 
für hätten sichSisley und Pissaro, ja Monet mit weniger 
Aufwand erklären lassen. Auch auf die etwas sinn- 
lose Vertretung Ingres durch eine einzige handgrosse 
Kopfstudie, die allzu liebenswürdigen Blumenstill- 
leben Fantins, die freundlichen Belanglosigkeiten von 
Cross und Seurat und dies pikant verblasene Schlaf- 
zimmerinterieur Bonnards hatte man gern verzichtet. 
Das sonst Gebotene entbehrt nicht des Niveaus. 
Besonders geglückt ist die Vertretung Renoirs. Neben 
dem schönen „Spaziergang“ siebziger Jahre aus der 
Sammlung B. Köhler-Berlin fällt ein ganz hervor- 
ragendes späteres Blumenstiick von einer, dem Künst- 
ler in jener Zeit selten glückenden Festigkeit auf. 
Von Manet werden neben den bekannteren „Bar aux 
Folies Вегрёгеѕ“ und dem „Porträt der Rositta Maury“ 
— seit jiingster Zeit in der Sammlung B. Kéhler- 
Berlin — ein überraschend farbiges und körperliches 
„Pfirsichstilleben“ aus der Sammlung A. Ullmann- 
Frankfurt und ein reichlich bravouröses „Porträt der TH. GÉRICAULT, SELBSTBILDNIS 
Frau Manet“ (Bes. О; Gerstenberg-Berlin) gezeigt. AUSGESTELLT IM FRANKFURTER KUNSTVERBIN 
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schaft zu sehen sind, ferner Monticelli und Toulouse- 
Lautrec hätten eine weniger einseitige Würdigung ver- 
dient. 

Den stärksten Eindruck hinterlassen die Kollektio- 
nen Daumier und Cézanne. Von jedem sind recht be- 
zeichnende Werke vorhanden. Von Daumier das „Drama“ 
aus der Münchener Pinakothek, eine packende Aqua- 
rellzeichnung einer ,,Parlamentssitzung“ voll bitteren 
Hohnes und einzig- 
artiger Charakte- 
ristik. Dann Cé- 
zannes „Alte Frau 
mit Rosenkranz“, 
dazu zwei weibliche 
Porträts und ein 
Gartenbild. 

Und das blei- 
bende dieser Aus- 
stellung? Zunächst 
für die Frankfurter 
die etwas bittere Er- 
kenntnis, wie viel die 
heimischen Maler, 
besonders die des 

Cronbergkreises 
Scholderer, Viktor 
Müller, Perer Bur- 
nitz, auch Trübner, 
Thoma jenseits des 
Rheines sich zu 
eigen machten, dann 
die Erinnerung an 
die eine Wand: in 
der Mitte die „Bar 


Manets“, daneben 
zwei der steilen un- 
fassbaren Frauen- 
porträts und das 
strahlende Garten- 
bild Cézannes auf 
violettem Grunde. 

Wohl nie har 


man die „Bar“ herr- 
licher gesehen. Zu- 
gleich müsste man 
aber auch erkennen, dass keine Briicke von der in Manet 
noch nachlebenden Tradition des barocken Helldunkels 
zu dieser ganz neuen Art der harmonisch sich bedingen- 
den Farbigkeit Cézannes zu schlagen möglich ist. Manet 
bedeutet trorz aller persönlichen GenialitärdasEnde einer 
Reihe, Cézanne tritt immer klarer als derBahnbrecher für 
die neue Zeit in die Erscheinung. Fried. Lübbecke. 


CHEMNITZ 
Am 30. Juni wurde die von der „Kunsthürte“ veran- 
staltete vierte Graphische Ausstellung des Deutschen 
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Künstlerbundes geschlossen. Sie zeichnete sich durch 
Reichhaltigkeit bei gutem Niveau und durch besonders 
glückliche Gruppierung aus, die vor allem auch durch 
die grossen lichten Räume des König Albert-Museums 
ermöglicht wurde. Das Verkaufsresultat erreichte die 
Höhe von 22000 M. und steht unter den graphischen 
Ausstellungen des Künstlerbundes an erster Stelle. Das 
meiste Interesse fanden bei den Käufern Werke von 
Beckmann, Corinth, 
Engelhardt-Kyff- 
häuser, Carlos Gre- 
the, Kalckreuth, 
Klinger,Lehmbruck, 
Max Liebermann, 
Meid, Orlik, 
Schaffer, Struck, 
Stuck, Volkmann, 
Weinzheimer- Zille. 
Die Stadt Chemnitz 
erwarb aus der Aus- 
stellung Werke in 
Höhe von 3000 M. 


E. W. S. 


DÜSSELDORF 
„Wie verlaurer,“ 
hiess es im Juli-Heft 
an dieser Stelle, 
„musste sich die 
Stade Düsseldorf zu 
Erwerbungen aus 
der Sammlung Ne- 
mes im Betrage 
der ebengenannten 
Summe (+оо ооо М.) 
verpflichten*.“ Die- 
se Mitteilung wird 
von beteiligter Seire 
dementiert. Leider, 
muss man vielleichr 
sagen; denn so sehr 
der Ankauf in der 
gemeinten Form 
die Kritik heraus- 
forderte, so ег- 
spriesslich hätte er, in vernünftiger Weise betrieben, 
sein können. Es wäre eben alles auf die Auswahl 
der Werke angekommen. — Der Ankauf der ganzen 


* Anm. der Red.: Herr von Nemes und der Oberbürger- 
meister von Düsseldorf haben diese Mitteilung in Zuschriften 
an uns als falsch bezeichnet, Herr von Nemes mit dem Zu- 
satz, diese Mitteilung sei geeigner, sein Ansehen vor der 
künstlerischen Welt zu diskreditieren. Wir berichtigen also 
hiermit, geben Herrn von Nemes zugleich aber den Rat, 
konsequent auch sters zu dementieren, wenn Tageszeitungen 
immer wieder von Verkäufen zu berichten wissen, Viele von 
denen, die an der schönen Sammlung Interesse haben, sprechen 
so laut ihre Überzeugung aus, dass Herr von Nemes bei guter 
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Galerie, wie er (von vielen Seiten in Düsseldorf) ge- 
wünscht wird, wäre thöricht und wegen der Geldfrage — 
es handelr sich dabei um etwa 7 Millionen Mark — und 
gegen den Willen des cézannefeindlichen Teils der Aka- 
demie nicht so einfach durchzuführen. Die Galerie ist 
an manchen Gliedern schwach, aber Nemes hat offenbar 
den Blick für Qualität. Sie setzt als Ganzes in Erstaunen 
und wirkt verführerisch. Die 122 Bilder der Sammlung 
sind in den zwei Haupt- und zwei schmalen Nebensälen 
desoberen Stockwerkes der Städtischen Kunsthalle fürden 
Anblick erfreulich und 
auch mit Hinsicht auf 
die kunsthistorischen 
Zusammenhänge gut 
gehängt. Der Saal der 
Grecos und Goyas ist 
Saal der grossen 
Anstiege, Uberblicke 
und Perspektiven. Mit 
Tintorettos „Aufer- 
stehung“ rücken wir 


der 


schon in Grecos Nähe; 
aus dessen Bildnis des 
Louis Gonzaga sieht be- 
reits Velasquez in Farbe 
und Haltung. Im linken 
von Goyas „Zwei Trin- 
kern“ künder Daumier 
sich an. — Der eben- 
genannte Saal, die zwei 
Nebensäle mit den mo- 
dernen Franzosen, und 
in dem andern grossen 
Saal das Stückchen 
Wand mit drei guten 
Bildern des Barthel 
Bruyn und zweien des 
grossen Gerard David, 
beherrschen die Samm- 
lung. Italien fällt leider 
die schénen 
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aus und 
niederländischen 
Stücke der Sammlung, wie Rembrandts „David“, Teniers 
„le roi boit“ u. a. sind hier nicht zu sehen. Es hängt da 
ein angeblicher Vater Rembrandts, aus der Sammlung 
Boehler, den wir nach den Darlegungen Bodes (Zeit- 
schrift für bildende Kunst, XXIII, S. 218) für echt an- 
sehen müssen. Fällt dieses Bild durch seine exzeptionelle 
Anbringung auf, so durch Qualität ein Strandstilleben 
von Beyeren, eine Landschaft mit Kühen von Aelbert 
Cuip. Franzosen und Engländer (von denen ein Con- 
Gelegenheit ganz oder teilweise verkaufen will, dass eine An- 
nahme, wie die im vorigen Heft mitgeteilte, durchaus nicht 
frivol erscheint, Solche Behauptungen werden auch immer 
wieder auftauchen, solange Herr von Nemes nicht kategorisch 


erklärt, er zeige seine Sammlung in deutschen Kunstzentren 
nur zum Zwecke einer wirksamen Propaganda für gute Kunst, 
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stable bedeutend ist) sind ebenso schwach vertreten wie 
die Flamen. 

Die Sensation der Galerie ist Greco, Cézanne hat 
vieles von ihm. Beide sind Mystiker, am Anfang war 
bei ihnen der Rhythmus ihres inneren Schauens. Wie er 
bei Greco klingt, kann man nicht fassen, aber er muss 
stimmen, denn wir könnten in seinen Bildern nichts ver- 
schieben oder uns in einer anderen Farbe denken. Da- 
bei ist er Spanier, was man an seinen Gesichtern sieht, 
und Barockkünstler. Er gebraucht wie Michelangelo die 
Dissonanz als Kompo- 
sitionsmittel, Aus den 
Händen, die sich um 
einen Christusknaben 
herumlegen, machr er 
ein herrliches Orna- 
ment; ein andermal 
schafft er aus ihren Be- 
wegungsrichtungen ein 
Parallelogramm der 
Bildkriifte. Überall die 
Verschiebungen, die 
Grecosche Gebärde; er 
istdergrosseStilist,auch 
in der Barbe sieist fern- 
ab von allen Prinzipien. 
Er malt ein paar Hinde 
zum Beispiel unbeirrt 
von dernaturalistischen 
Form, und ohne an ihr 
zu kleben. Dabei ver- 
mag er nicht nur jenen 
lebendigen Dingen, 
sondern auch jeglicher 
amorphen und pflanz- 
lichen Form mensch- 
licher Individualität zu 
verleihen. Seies die kri- 
stallinische Höhle des 
Himmels, einStiickchen 
Landschaft, ein Ast am 
Boden, es lebt. Das 
Bild „Christus am Olberg“ wird dadurch von einer Poe- 
schen Suggestionskraft und seltsamem Mesmerismus er- 
füllt. Vorn liegen die Apostel in unheimlichen Farb- 
träumen, dahinter vollzieht sich im Glanz eines himm- 
lischen Lichts das Wunderbare. 

Neben der fabelhaften, ungehemmten Ausdrucks- 
kraft der ausgestellten sechs Bilder des Greco kommt 
die gleiche Zahl der Goyas nur langsam auf. Merk- 
würdigerweise erscheint ein Zug zum Naturalismus bei 
ihm als veredelnd. Wo von ihm der Weg zu Daumier 
führt, sagte ich schon. Von diesem kommen wir zu der 
festen nature Courbets, weiter zu Manet mit den Pfir- 
sichen, der Rue de Berne und noch drei Bildern, Wäh- 
rend sich der Impressionismus in Degas, eine Zeitlang 
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in Renoir und Gauguin weiter entwickelt, entstehen 
in Cézannes (der glänzend mit drei Stilleben, einem 
Akt und einer Landschaft vertreten ist) und van Gogh 
die ersten Vertreter der modernen Romantik, Zwischen 
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Einfuhr von Kunstwerken in 
die Vereinigten Staaten von 
Nordamerika 

Nach den Amtlichen Nach- 
richten, die auf einem Bericht des 
Handelssachverständigen beim Kaiserlichen General- 
Konsulat in Neuyork fussen, ist Deutschland an der Ein- 
fuhr von Kunstwerken nach den Vereinigten Staaten 
nur verhältnismässig gering beteiligt, während Frank- 
reich etwa das zehnfache, England das vier- bis fünf- 
fache an Wert nach dort ausgeführt hat, 

In den früheren Tarifen waren alle Kunstwerke, mit 
Ausnahme der von Künstlern amerikanischer Nationa- 
lirät im Ausland hergestellten, zollpflichtig. Ausnahmen 
konnten für Kunstwerke zugelassen werden, die nur für 
bestimmte Zeit zu Ausstellungszwecken eingeführt wur- 
den, oder für öffentliche Museen, Galerien und Bildungs- 
anstalten bestimmt waren. Nunmehr sind aber auf 
Grund des neuen Zolltarifs von 1909 bekanntlich ausser 
den Erzeugnissen amerikanischer Nationalität, alle Kunst- 
werke im engeren Sinne zollfrei, sofern ihr Alter nach- 
weislich höher ist als zwanzig Jahre. Unter Kunstwerken 
im engeren Sinne versteht die Zollbehörde Gemälde in 
Ol-, Wasser-, Pastell- und anderen Farben, Handzeich- 
nungen, Skizzen, Radierungen und Stiche sowie Skulp- 
turen; Bronzebildwerke, von dem Originalmodell des 
Künstlers abgeformt und gegossen, gelten dagegen nicht 
als zollfrei. 

Auch Kunstwerke im weiteren Sinne sind zollfrei, 
sofern ihr Alter nachweislich höher ist als hundert Jahre. 
Zu diesen Kunstwerken rechnet man auch kunstgewerb- 
liche Gegenstände in Bronze, Terrakotta, Porzellan und 
andere keramische kunstgewerbliche Erzeugnisse, ferner 
gewirkte und gewebre Wandbekleidungen, Gobelins, 
Glasfenster, Kronleuchter, Stand- und Wanduhren, alte 
Möbel, Kirchenaltäre, Hausgeräte und Gebrauchsgegen- 
stände, kurz alle Antiquitäten, sofern sie einen kunst- 
oder höheren kunstgewerblichen Wert haben; ferner 
auch Sammlungen zur Darstellung der Entwicklung von 
Kunst und Kunstgewerbe. 

Die neuen Bestimmungen haben bewirkt, dass die 
Gesamteinfuhr von Kunstwerken in die Vereinigten 
Staaten sich von 1909 auf 1911 schätzungsweise auf den 
sechsfachen Wert steigerte. Diese und die nachstehen- 
den Ziffern geben den Wert der Einfuhr von Kunst- 
Ausnahme jener von amerikanischen 


werken mit 


den köstlichen Pfirsichen Manets und einer Frucht auf 
einem der drei Stilleben Cézannes besteht mehr als ein 
Unterschied des Temperaments. Dazwischen liegt eine 


Epoche. P. M. 


NACHRICHTEN 


Kiinstlern aus dem Auslande und fiir Ausstellungen 
voriibergehend eingegangen an, die in den Jahren 1906 
bis 1911 gekauft worden sind: 


1906 1907 1908 
4141849 5 160 569 3911 125 Dollars 
1909 1910 ror 


3239168 20344324 22100000 Dollars. 
Die Zahlen fiir 1911 beruhen auf Schätzung, Infolge 
der Zollfreiheit sind auch viele ältere Gemälde von 
hohem Werte noch im lerzten Jahre angekauft worden. 
Das kann daraus entnommen werden, dass die Einfuhr- 
werte in 1911 weiter gestiegen sind, sich also nicht mit 
dem ersten Jahre (толо) der Zollfreiheit erschöpfren, 

Der Anteil, den die einzelnen Ländern an der oben 
genannten Gesamteinfuhr hatten, bezifFert sich für 1909 
bis 1911 wie folgt: 


1909 1910 1911 
Frankreich 922741 9035512 11750000 
England 1160472 8721881 6900 000 
Deutschland 292868 936355 1250000 
Italien 301327 618883 1000000 
Holland $7756 344261 195 ооо 


In noch geringerem Masse als Deutschland sind die ver- 
änderten Verhältnisse für Italien und Holland zum Vor- 
teil geworden. Frankreich hat schon nach den fünf Mo- 
naten August bis Dezember 1909 des neuen Tarifs eine 
Ausfuhrziffer vom vierfachen Betrage von 1908 zu ver- 
zeichnen, denn 1908 exportierte es nur für 2481157 Dol- 
lars, Im Jahre 1910/11 scheint sich die Aufmerksamkeit 
der Käufer mehr auf Deutschland zu lenken, 

Über die Anteile der Einfuhr moderner Kunstwerke, 
unter zwanzig Jahre alr, im Jahre 1910 ergiebt die Stati- 
stik folgende Zahlen: Gesamteinfuhr: 1701 193 Dollars. 
Davon entfallen auf Frankreich 594021, auf England 
472030, auf Deutschland 133305 und auf Iralien 285 838 
Dollars. Im Vergleich zum Jahr 1909 hat Italien die ge- 
ringste Einbusse erlitten, dessen moderne Kunstwerke, 
besonders die bekannten Marmorskulpturen, beim ameri- 
kanischen Publikum grossen Anklang finden. 

Bemerkenswert ist, dass von 1907 auf 1908 sowohl 
die Gesamteinfuhr als auch die Einfuhr aller beteiligren 
einzelnen Staaten eine ziemlich bedeutende Abnahme 
zeigt: bei Frankreich von 3 163020 auf 2481157, bei 
England von 995 080 auf 777048, bei Deutschland von 
230692 auf 129466 Dollars. 

P. H. 
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CHRONIK 


KRITIKERPREISE 

as Komite der grossen Internationalen Kunstaus- 

stellung in Rom 1911 hatte eine Anzahl von Geld- 
preisen іл beträchtlicher Höhe ausgesetzt für die besten 
Kritiken. Der Erfolg scheint die Mühe gelohnt zu haben, 
denn die Veranstalter der diesjährigen Internationalen in 
Venedig haben das Beispiel nachgeahmt. Trotzdem die 
Ausstellung in Venedig schlecht ist, jedenfalls viel 
schlechter als die römische, haben sich eine grosse An- 
zahl von Kritikern am Start eingefunden, und die Aus- 
stellung hat in Italien eine glänzende Presse. 

Wir leben in einer Zeit, wo es sehr schwer ist, über- 
haupt ernsthafte Kritiker für Glaspalastvorführungen 
zu finden. Kein Mensch hat Lust, Kritiken über Kunst- 
ausstellungen zu schreiben, kein Mensch ausser den be- 
treffenden Gelobten und Getadelten hat Lust, sie zu 
lesen. Die Zeitungen haben glücklicherweise den Raum 
für die Rezensionen auf das Mindestmaass eingeschränkt 
in Deutschland und Frankreich so gut wie in England. 
Das kommt: die Schlachten sind geschlagen, die Toten 
sind gezählt und begraben und wir haben Frieden. In 
der Ferne kämpfen ein paar Vorposten für neue kom- 
mende Dinge, die Auseinanderserzungen sind fast 
durchweg prinzipieller Art, man giebt Erklärungen und 
Beleuchtungen der neuen Expressionisten- und Futu- 
risten- und Kubisten-Probleme. Die Schriftsteller sind 
meistens die Künstler selbst. Das Übrige wird von aus- 
gedienten Leuten im Gartenlaubenstil prompt besorgt. 
Ob das ein Kritiker ist, dessen bessere Tage um eine 


Generation zurückliegen, oder ein Maler, dessen 
schlechtere Tage um zwei Generationen, spielt dabei 
keine Rolle. Auf der ganzen Linie siegt die weitest- 
gehende Kritikmüdigkeir, 

Das Mittel, das die Italiener hiergegen erfunden 
haben, ist bedenklich und rhörichr. Es kann doch nicht 
mit rechten Dingen zugeben, dass jenes dei dpiorevety, 
das man bei dem Gros der Künstler vergeblich suchr, 
plötzlich auf die Rezensenten übergesprungen sein soll. 
„Wo nichts ist“ usw. Und was ist eine „gute“ Kritik? 
Und was ist dann die „beste“ Kritik? Man sollte meinen 
dass die beste Kritik die sei, welche schonungslos die gros- 
sen Werte von den kleinen unterscheidet, die unabhän- 
gigste Art der Beurteilung, die nur auf die wenigen 
grossen Leistungen Gewichtlegt und, wenn's sein muss, 
das Unrechre so lange kurz und klein analysiert, dass es 
nicht mehr kriechen kann. Solche Kritiken pflegen selten 
und sie pflegen kurz zu sein. Um sie hervorzuzaubern, 
da nürzr kein Preis; sie kommen immer nur „trotzdem“ 
und manchmal „nun gerade“. Bei einer Preisverteilung 
für Kunstkritik hätte Ludwig Pietsch immer den ersten 
bekommen. Er hat nie jemand beleidigt, oder wenn er 
jemand beleidigen wollte, kam er zufällig immer an 
jemand, den er gar nicht beleidigen konnte (wegen seines 
Mangels an zureichender Einsicht). Er hat es der Mittel- 
mässigkeit immer recht gemacht, den Einzelnen sowohl 
wie der ganzen Veranstaltung. Der ganzen Veran- 
staltung — das ist hier der heimliche Kaiser. „Die Aus- 
stellung, die ihr da gemacht habt, ist hochinteressant, 
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seht einmal, ich habe Endloses darüber zu sagen und 
werde doch nicht fertig.“ Das ist im Sinne der Veran- 
stalter die beste Kritik, die den ganzen Reichtum gar 
nicht bewältigen kann. Denn wenn auch nicht die Ver- 
anstalter alle namentlich in der Jury für Kritikerpreise 
sitzen, so doch gewiss die Anderen, die auch derselben 
Majorität angehören und die ebenfalls für den „Erfolg“ 
sind. Eine Kritik, die eine mittelmässige Ausstellung 
kurz ,mittelmässig“ nennt, (zu deutsch; langweilig), 
wird nie für gut befunden werden. So werden die 
italienischen Rezensenten, ohne bestochen zu sein, zu 
lauter kleinen Pietschen gemacht, 

Dies ist leider keine national-italienische Angelegen- 
heit. Auch die Kritiker auswärtiger Zeitschriften haben 
Teil an dem Wettbewerb, und in Rom haben einige von 


ihnen auch Preise bekommen. E. Waldmann. 


ж 


Reinhold Kiehl, der bisherige Stadtbaurat der Ge- 
meinde Neu-Kölln, ist mit überwiegender Stimmen- 
mehrheit zum Sradtbaubeamren des Zweckverbandes 
Gross-Berlin gewählt worden. Diese Wahl ist glück- 
lich zu nennen und gestattet die angenehmsten Er- 
wartungen an die künftige Verwaltung dieses neu ge- 
schaffenen und bedeutungsvollen Aintes zu knüpfen. 
Kiehl har sich bisher nicht nur als ein Mann der neuen 
Gesinnung bewährt, er hat sich auch praktisch mit ent- 
schiedener Thatkraft, mit Entschlossenheit und Energie 
für seine Überzeugungen eingesetzt. Seine erfolgreiche 
und ungewöhnlich fruchtbare Arbeit in Neu-Kölln hat 
bewirkt, dass diese Kommune das bestgeleitere Hoch- 
bauamt unter den Vorortgemeinden Gross-Berlins besitzt. 
Für sein neues Amt bringt Kiehl die besten Eigen- 
schaften mit: praktische Erfahrung auf künstlerischem 
und verwaltungstechnischem Gebiet, eine genaue Kennt- 
nis der Berliner Verhältnisse und einen lebendigen Sinn 
für die spezifischen Grossstadtprobleme, für die ver- 
wickelten Fragen über Entwicklung und Organisation. 


Man wird, auf die Qualitäten dieser Persönlichkeit 
vertrauend, sich der Hoffnung hingeben dürfen, dass 
die städrebaulichen Entschliessungen des Zweckverban- 
des nunmehr in überlegter Weise vorbereitet und in 
günstigem Sinne beeinflusst werden. W.C.B. 

ж 

Den Studierenden der Berliner Kunstakademie hat 
Anton von Werner seine Jahresrede gehalten. An der 
Hand der Werke Paul Meyerheims, der jüngst seinen 
siebenzigsten Geburtstag gefeiert hat, erklärte derKunst- 
direktor das Wesen der Genremalerei. Und er meinte, 
es müsse einem die Schamröte ins Gesicht steigen über 
das, was heute als Kunst bezeichnet wird — eine Äusse- 
rung die erklärlich wird, wenn man bedenkt, dass die 
Bilder, die Anton von Werner gemalt hat, heute nicht 
mehr zur Kunst gerechnet werden. Unter anderem hat 
der Direktor seinen Schülern eine reizende Anekdote 
erzählt, die unsterblich zu werden verdient. Er teilte 
von der Schriftstellerin Ilse Frapan mit, was diese in 
einer ihrer Novellen erzählt: sie habe einst in Hamburg 
den schmutzigen Hof eines alten Hauses gezeichnet, 
habe die Zeichnung aber zerrissen, als sie erfuhr, dass 
das Haus unsittlichen Zwecken dient. Anton von Wer- 
ner hat daraufhin begeistert ausgerufen: das ist künst- 
lerische Ehrlichkeit! Wir schlagen Meister Anton vor, 
nach diesem Rezept eine Kunstgeschichte zu schreiben 
und entsprechende Zensuren darin auszuteilen. Das 
könnte ein sehr originelles Buch werden, etwas wie eine 
„Umwertung aller Werte“, 

Aber es ist doch etwas in der Handlungsweise Ilse 
Frapans, das uns gefällt. Nämlich das Zerreissen an sich. 
Wenn doch recht viele der Hörer jener Jahresrede, 
wenn doch Anton von Werner selbst der Schriftstellerin 
in diesem Punkte nachahmen möchten, wenn sie der deut- 
schen Kunsrdoch den grossen Dienst leisten wollten mög- 
lichst viele ihrer Werke zu zerreissen! Wir würden voll 
Dankbarkeit dann nach den Motiven gar nicht fragen. 
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NEUE BÜCHER 


BESPROCHEN VON EMIL SCHÄFFER 


Ulmer Kunst, Im Auftragedes UlmerLehrer- 
vereins herausgegeben von Julius Baum, Stutt- 
gart und Leipzig. Deutsche Verlagsanstalt 1911. 

Solche Bücher müsste jede deutsche Stadt heraus- 
geben, die sich einer alten Kunst-Tradition rühmen 
darf, und wenn der Magistrat knausert, sollte sich, wie 
eben in Ulm, ein Verein finden, der die Kosten trägt, — 
und wäre es auch nur einer zur Hebung des Fremden- 
verkehrs. Sportbillig gleich diesem Bande müssten all’ 
jene Bücher sein, in vielen Tausenden von Exemplaren 
durchs Land flattern und ihrer schlichten, aber darum 
nur um so eindringlicheren Sachlichkeit würde es 
leichter gelingen, überall Freude am Eigenen zu wecken, 
die Deutschen zur deutschen Kunst zu bekehren als 
dem sentimentalen Pathos gewisser kunsthistorischer 
Wanderprediger. Nahezu hundert vortreffliche Re- 
produktionen, unter denen man nur die Angabe der 
Maasse ungern vermisst, machen uns hier mit den Haupt- 
werke jener Meister bekannt, die Ulms Malerei und 
Plastik geschaffen oder zur Grösse geführt haben. Diesen 
Abbildungen hat Julius Baum, einer der besten Kenner 
des Ulmer Kunstschaffens, eine ausgezeichnete Einlei- 
tung vorausgeschickt, die neben der vollständigen Be- 
herrschung des Stoffes Baums ehrliche Freude an der 
schwäbischen Kunst bekundet, eine Liebe, die ihn so- 
gar zur Ungerechtigkeit gegen die fränkische verleitet. 
Oder ist Dürers „Holzschuher“ wirklich ,,wegen seiner 
Tüftelei so schwer geniessbar? Mir wenigstens scheint 
es schwerer geniessbar, wenn man statt eines altherge- 
brachten Lehnwortes wie „Pierä‘ das entsetzliche „Er- 
bärmdebild“ lesen muss, mehr Tüftelei, wenn man 
„Apostel“ mit „Zwölfbore“ übersetzt. Martin Luther 


har unbedenklich von Aposteln gesprochenund deutscher, 
meine ich, als dieser deutscheste Mann braucht doch 
selbst ein Spezial . ... pardon, ein Sonderforscher für 
schwäbische Kunst nicht zu sein. 

Casimir v. Chledowski. Der Hof von Fer- 
rara. Mit 36 Vollbildern. Autorisierte Übersetzung 
aus dem Polnischen von Rosa Schapire. Verlag Julius 
Bard. Berlin 1910. 

Die polnische Original-Ausgabe dieses Werkes har 
im ,,Giornale storico della letteratura italiana“ ein sehr 
berühmter Gelehrter mit einer unfreundlichen Kritik 
bedacht, die in der Frage gipfelte, wen solche Bücher, 
die unsere Kenntnis des Thatsächlichen nicht bereichern 
und hinter denen auch keine starke Persönlichkeit steht, 
denn eigentlich interessieren. Rodolfo Reniers Frage 
lässt sich leicht beantworten. Es giebt nämlich Men- 
schen, die dem veröderen Ferrara, seinen langsam 
bröckelnden Palästen und dem Gigantentrorz des esten- 
sischen Kastelles unvergessbare Stimmungseindrücke 
danken, oder andere wieder, die Goethes ,, Гаѕѕо“ 
lieben, Byrons „Parisina“, Mayers „Angela Borgia“ ge- 
lesen haben und in Galerien gern vor den Gemälden 
derFerraresischen Maler stehen bleiben. Sie alle möchten 
wohl gern etwas über diese Stadt, ihre Tyrannen, ihre 
Dichter und ihre Maler wissen, können aber diesem 
Wunsche nicht so viel Zeit opfern, wie es etwa das 
Studium der fünf dicken Bände von Frizzis „Memorie 
per le storia di Ferrara“ erfordert. Und diese Unge- 
lehrten, die belehrr sein und doch auch dabei ein immer 
fesselndes, auf keiner Seite langweilendes Buch lesen 
wollen, sie dürften Chledowski für sein reizvolles und 
von Rosa Schapire vortrefflich übersetztes Werk gewiss 
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Dank zollen. Der würde allerdings noch herzlicher sein, 
wenn Chledowski den Reproduktionen, die das Buch 
schmücken, mehr Interesse entgegen gebracht hätte: von 
den Titeln unter den Bildern sind nämlich nicht weniger 
als sieben irgendeiner Korrektur bedürftig und das an- 
gebliche „Portrait der Vittoria Colonna von Pontormo“ 
rührt weder von diesem Künstler her noch stellt es 
überhaupt die Freundin Michel-Angelos dar. 

Corrado Ricci. Geschichte der Kunst in 
Nord-Italien. Julius Hoffmann Verlag. Stuttgart 
МСМХІ. 

Corrado Ricci, der Bode Italiens, hat seine enormen 
und vielfältigen Verdienste um die Kunstwissenschaft 
durch dieses Buch leider nicht vermehrt. Das Laien- 
publikum wird sich von seiner allzu trockenen »Bae- 
decker-Weis'* gelangweilt, von den endlos aneinander 
gereihten Namen und Jahreszahlen verwirrt, und durch 
das miserable Deutsch der Übersetzung beleidigt fühlen; 
der Kunsthistoriker wird das Werk allerdings oft zur 
Hand nehmen müssen, aber nicht wegen des Textes, 
sondern um der nahezu vollständigen und übersicht- 
lichen Bibliographie willen, die Corrado Ricci jedem 
Kapitel beigab. Der Verleger har diese Publikation — 
ein Beitrag zur Amerikanisierung der Buchausstattung — ! 
mit nicht weniger als siebenhundert und siebenzig 
Illustrationen „geschmückt“. Die Zahl soll imponieren, 
die Masse durch Masse bezwungen werden, aber viel- 
leicht giebt es noch Menschen, die sich fragen, welcher 
ästhetische oder praktische Wert einer Reproduktion 
nach einem Riesenfresko des Giulio Romano zukommt, 
die, genau gemessen, sechs und einen halben Zentimeter 
hoch und vier Zentimenter breit ist? 

H. T. Kroeber. Die Einzelporträts des San- 
dro Botticelli, Mit 30 Abbildungen auf 12 Tafeln 
in Lichtdruck. Leipzig. Verlag von Klinkhardt & Bier- 
mann. Leipzig ıgır. 

Nachdem Berenoen einen Teil der Porträts, die 
früher dem Botticelli zugewiesen wurden, aus dem 
Werke dieses Grossen gestrichen hatte und Horne sogar 
nur das Bildnis des Piero de’ Medici in den Uffizien als 
eigenhändige Schöpfung Botticellis gelten liess, über- 
rascht uns nunmehr Kroeber mit der frohen Kunde, dass 
wir nicht weniger als dreizehn Porträts von Botticellis 
Hand besitzen. Den Glauben an die Botschaft soll 
uns ein Studium der räumlich-plastischen Beziehungen 
lehren, die auf erlichen Bildnissen des Florentiner 
Quattrocento zwischen den Figuren und den Hinter- 
gründen bestehen. Aus der Analyse dieser Relationen 
ergiebt sich neben der Autorschafr Botticellis an all’ 
diesen Porträts wie von selbst auch deren Chronologie ... 
Es thut mir leid, gestehen zu müssen, dass ich Kroebers 
Versuch für missgliickr halte und auch nicht glaube, 
dass seine Methode zu einem Erfolge führen konnte; 
denn zum Ausgangspunkt für seine Deduktionen nalım 
er ein Bildnis des Giuliano de’ Medici in Bergamo, bei 
dem Botricellis Autorschaft alles eher als gesichert ist, 


und zu einem Bau, der auf schwankendem Grunde 
errichter wird, kann ich kein Zutrauen hegen. Ein 
zweites Beispiel: Am Endpunkt der Entwickelung 
Botticellis, „am Übergang zum Cinquecento“ steht für 
Kroeber das „männliche Bildnis“ der Sammlung Eduard 
Simon zu Berlin. Hier aber ist, was Kroeber nicht 
wusste, der Dichter Marullus Tarchiagnota porträtiert, 
und aus dessen Biographie erhellt, dass dieses Bildnis 
kaum zu den Spärwerken Botticellis gehört haben wird. 
Und warum ist von einer gewiss eigenhändigen Schöp- 
fung Botticellis, dem Porträt des Arztes Lorenzano der 
Sammlung Lazzaroni zu Paris in dem ganzen Buche 
nicht die Rede? Venturi hat es vor einigen Jahren 
publiziert, aber die Literatur zu seinem Thema scheint, 
wie man bisweilen bemerkt, Kröber überhaupt nicht 
interessiert zu haben. Dagegen ist er, wie der Schluss 
seines Vorwortes zeigt, von der Bedeutung seines „Er- 
kenntnismittels“* felsenfest überzeugt, und weil, beson- 
ders bei Erstlingswerken, Enttäuschungen weh thun, so 
wünsche ich ihm aufrichtig, sein Buch möge Leser fin- 
den, die sich auf seine Seite stellen und mir unrecht 
geben. 

Archivalische Beiträge zur Geschichte der 
venezianischen Kunst. Aus dem Nachlass Gustav 
Ludwigs. Herausgegeben von Wilhelm Bode. Georg 
Gronau. Detlev Freiherr von Hadeln. — Italienische 
Forschungen herausgegeben vom kunsthistorischen In- 
stitut in Florenz. Vierter Band. Verlag von Bruno 
Cassirer in Berlin ıgır. 

Als im Januar 1905 die Zeitungen berichteten, die 
Stadt Venedig habe für Gustav Ludwig, der dort ge- 
storben war, in der Basilika des heiligen Markus eine 
Totenfeier gerüstet, fragten wohl Manche verwundert, 
um welcher Verdienste willen die Venezianer diesen 
Fremden also feierten. Die Antwort ist kurz und birgt 
doch den Inhalt einer zehnjährigen rastlosen Thätig- 
keit. Gustav Ludwig hat mit tausendfachem Lichte das 
Dunkel der venezianischen Künstler- und Bilderge- 
schichte erhellt, die Zusammenhänge zwischen der 
venezianischen Malerei und ihren geistigen und kultu- 
rellen Vorbedingungen klargelegt, In Aufsätzen und 
in einer ungemein reichhaltigen Monographie über Car- 
paccio, den heiteren Legendenerzähler. Aber gerade, 
als er die Summe aus seinen Einzelstudien ziehen, uns 
die Geschichte des häuslichen Lebens der Venezianer 
schenken wollte, starb Ludwig und mit ihm der Einzige, 
der ein solches Werk hätte schreiben können. In seinem 
literarischen Nachlass fanden sich Kopien von Urkunden, 
Auszüge aus Inventaren, Testamenten, Protokollen, 
und damit wenigstens diese kostbaren Funde Ludwigs 
der Wissenschaft geretter würden, haben die beiden 
besten deutschen Kenner der venezianischen Kunst, 
Georg Gronau und Detlev von Hadeln mit unendlicher 
Mühe diesen Wust von Papieren gesichtet und die wert- 
vollsten Dokumente, begleitet von gründlichen Erläute- 
rungen, soeben veröffentlicht. In weitere Kreise dürfte 
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dieser Band, zu dem Bode das Vorwort und Gronau 
noch einen sehr feinen Essay über Ludwig beisteuerte, 
kaum dringen, die Kunstgeschichte aber ist den beiden 
Männer, die in so selbstloser Weise das Andenken des 
Toren ehrten, zu aufrichtigem Danke verpflichrer. 

Gustav Glück. Peter Bruegels des Älteren 
Gemälde imKunsthisrorischem Hofmuseum zu 
Wien. Brüssel, G. van Oest et Cie., 1910. 

Die fünfzehn Lichtdrucke dieses Werkes sind leider 
so Hau geraten, dass sie nur schwache Kunde von 
der Macht und Herrlichkeit der Originale geben, und 
da wir gute Phorographien nach den Schöpfungen 
Bruegels ja überall zu kau fen bekommen, so dürfte man 
das Buch als überflüssig beiseite schieben, wenn es nicht 
Gustav Glück mit einer Studie eingeleitet hätte, die 
Bruegels Kunst unter gänzlich neuen Gesichtspunkten 
betrachtet. Im Gegensatz zu der landläufigen Meinung, 
die den „Bauern-Bruegel“ zu einem demokratischen 
Künstler stempelte, behauptet Glück, dass Bruegel, als 
er seine Monatsbilder oder die genrehaften und zu- 
gleich moralisierenden Szenen aus dem Leben der Dorf- 
bewohner malte, nicht im Entferntesten daran gedacht 
hat, eine „Kunst fürs Volk“ zu schaffen, sondern gerade 
mit der Pflege dieses Stoffgebietes sich zu den Tradi- 
tionen der burgundischen Hofkunst bekannte. Denn 
ähnliche Schilderungen fanden sich bereits auf Gobelins 
des fünfzehnten Jahrhunderts und in Gemälden, die 
zwar auf Leinwand, aber nur mit Wasserfarben gemalt 
waren, so dass infolgedessen nur wenige sich bis zu 
unseren Tagen erhielten. Demnach hat Bruegel, der 
vielleicht auch mit Bildern solcher Art begann, das 
Reich des Darstellbaren eigentlich nicht vergrössert, 
wohl aber, kraft seiner gewaltigen Persönlichkeit den 
Bauern Heimatsberechtigung in der „hohen Kunst“, im 
Ölgemälde erzwungen. Gustav Glück hat diese Aus- 
führungen Carl Justi gewidmet, und vielleicht kann 
man ihnen kein besseres Lob schenken, als wenn man 
sagt, — er durfte das thun. 

Emil Waldmann. 


meister. Meister der Graphik, Band V. 


Die Nürnberger Klein- 
Mit 
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Abbildungen auf 55 Tafeln und 13 Textillustrationen. 
Leipzig, Verlag von Klinkhardr & Biermann, 1911. 

Vor dreissig Jahren, als noch die jungen Ehepaare 
ihre Wohnräume „in deutscher Renaissance“ beim Tape- 
zierer bestellten, schrieb man, die Kleinmeister, deren 
Kupferstiche deutsches Empfinden mit romanischer 
Formenpracht vereinten, wären die Gross-meister der 
deutschen Kunst. Heute, wo uns ein Innenarchitekt 
„moderne“ Möbel ins Zimmer stellt, ist der Glorien- 
schein, den man ums Wirken der Kleinmeister wob, 
ein bisschen verblasst. Dürer und Altdorfer seien 
deutscher und die Italiener italienischer gewesen, heisst 
es nunmehr, und die Arbeiten der Kleinmeister wären ja 
sehr geschickt, aber doch mehr Kunstgewerbe als Kunst. 
Gegen solche Unrerschätzung dieser Nachfolger Dürers, 
(Erben wäre zu viel!) die immerhin „die ersten Meister 
des Genre in der deutschen Kunstgeschichte waren“, 
erhebt nun Waldmann seine Stimme, ohne ihr jedoch 
— Gott sei Dank! irgendeine sentimentale oder gar 
pathetische Klangfarbe zu geben. Gewiss, der alt ge- 
wordene Hans Sebald Beham oder Georg Penz produ- 
zierten Marktware; der junge Hans Sebald aber, sein 
Bruder Bartel und jener rätselhafte Monogrammist J. B., 
den Waldmann, im Gegensatz zu anderen Forschern, 
nicht mit dem jugendlichen Georg Penz („Jörg Bens“) 
identifiziert, sie haben, ohne grosse Persönlichkeiten zu 
sein, gleichwohl, dank ihrer reifen künstlerischen Kultur, 
grosse Leistungen vollbracht, ja, einzelne dieser kleinen 
Blätter sind vom Herrlichsten, was je in deutschen 
Landen geschaffen wurde. Über das Buch selbst zu 
sprechen, ist hier wohl nicht erforderlich. Die Leser 
dieser Zeitschrift kennen Waldmanns Art aus manchem 
Beitrag, seine kluge Pointierungskunst, und seine welt- 
männisch-eleganten Sätze, hinter deren Dandysme sich 
eine sehr solide Gelehrsamkeir beinahe schamhaft ver- 
birgt. Nun, dieses übrigens vortrefflich illustrierte 
Werk hält, was Waldmanns Aufsätze versprechen und 
gehört darum zu den nicht übermässig zahlreichen kunst- 
wissenschaftlichen Publikationen, die nur die Materie, 
nicht aber auch den Leser erschöpfen. 
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